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Werner Düggelin  
inszeniert „Texte von 
Jacques Brel“ mit  
André Jung – Essay
Lukas Bärfuss im  
Gespräch über  
sein neues Stück  
„Frau Schmitz“
„Ich hörte, dass ihr nach etwas verlangtet, 
 um das Rätsel der Neuen Welt zu lösen
Und euch Amerika zu erklären und  
seine athletische Demokratie,
Deshalb schick ich euch meine Gedichte,  
dass ihr in ihnen findet, was ihr verlangt.“
„An fremde Länder“ nannte der amerikanische Dichter 
Walt Whitman sein kurzes, prägnantes Poem und ver-
stand es, so pathetisch wie unbescheiden, als Auffor-
derung gegenüber allen Nicht-Amerikanern, ihn gründlich 
zu studieren, um Wahrheit und Wesen Amerikas zu 
erfahren.
Einem so grossen Künstler verzeiht man seine lyrische 
Grossspurigkeit; sie ist Teil seines poetischen Konzepts, 
seiner Ausdruckswelt, seiner Sprachmusik. Beschei-
denheit und Selbstbeschränkung passen nicht zu einer 
derart hymnischen Poesie, im Gegenteil, sie darf und 
muss prahlen, um zu gefallen. Der seltsam anmutende 
Begriff der „athletic democracy“ bekommt eine 
besondere Schönheit, wenn man daran denkt, dass 
Whitman die Literatur, seine Literatur, als ein Mittel zur 
Völkerverständigung begriffen hat, als Angebot, in seine 
schaffende amerikanische Dichterseele zu schauen und 
dadurch etwas zu begreifen über die Weite seines 
Landes und dessen Möglichkeiten zu Freiheit, Kompli-
zenschaft und kreativem Denken.
Angesichts der Sprachmusik, die zur Zeit aus Amerika 
herübertönt, fällt es einem schwer, sich auf Whitmans 
beinahe antik anmutende Tonart einzulassen. 
Donald Trumps verbale Entgleisungen, stets von flottem 
Grinsen begleitet, eröffnen eine ganz andere tonale Welt: 
ein Konzert des Hasses, der Lüge, des Ressentiments, 
der Obszönität, eine Welt ohne Kunst und ohne die Mög-
lichkeiten zur Verständigung.
Mathieu von Rohr schrieb kürzlich im „Spiegel“, Trump 
setze darauf, „dass wir in einem postfaktischen Zeitalter 
leben, in dem es nicht mehr darauf ankommt, ob etwas 
wahr ist, sondern ob es von den richtigen Leuten 
geglaubt wird.“ Das ist nichts anderes als die Definition 
eines manipulativen sprachlichen Totalitarismus, der 
Ausdruck ist für ein Politikverständnis, in dem man 
bedenkenlos und ohne eine Spur von Verantwortung 
brutalstes Herrenmenschentum mit gut konsumierbarem 
Herrenwitz vermengen kann. Die schlimmsten Dinge 
können und sollen laut gesagt werden, immer mit dem 
gleichen verschwitzten Lausbubenlächeln. Denn die 
grösste Machtdemonstration ist: ob ich über Folter rede, 
über abenteuerliche Wirtschaftskonzepte, über kriminelle 
Ausländer oder indirekt andeute, dass die politische 
Rivalin zur Not einfach niedergeschossen werden soll, 
falls sie die Macht kapert – ich tue es immer amüsiert, 
locker, wie ein Spielleiter, der sich im Grunde um nichts 
als sein eigenes Wohlbefinden schert.
Es hat lange gedauert, bis diese Rhetorik der Infantilität 
und des Schreckens grössere Teile Amerikas und die 
übrige Welt ernsthaft zu alarmieren begonnen hat.
Man scheint sich nun zusehends einig darüber, dass es 
darum gehen wird, die Demokratie als solche zu 
schützen und zu verteidigen, unabhängig vom Ausgang 
der Wahlen in den USA. Trump und seine noch immer 
zahlreichen Bewunderer – unter ihnen auch viele, die 
ihre Bewunderung im Stillen zelebrieren, weil sie von der 
Chuzpe des Kandidaten diffus beeindruckt sind, obwohl 
sie wahrnehmen, dass sein Crashkurs verhängnisvoll 
ist – haben sich überall auf der Welt einer Sprache zuge-
wandt, die keine Verantwortung kennt, keine Nuancen, 
keine Kompliziertheiten, keinerlei Sinn und Geist. Statt-
dessen soll eine muntere Lust an der Herabsetzung 
„politischer Gegner“, die Freude an Ausgrenzung und 
Demütigung Andersdenkender, Anderslebender gefeiert 
werden. Wozu sich rhetorisch anstrengen, wenns auch 
simpel geht? In einer Welt voller Weicheier muss man 
auf den Tisch hauen, das hat ja immer mal wieder funk- 
tioniert, Kollateralschäden eingerechnet – wo gehobelt 
wird, da fallen Späne. Es wäre ja im Übrigen auch viel zu 
anstrengend, sich angesichts der Entsetzlichkeiten, die 
auf der Welt gerade passieren, um Besonnenheit, Ver-
nunft und Dialogbereitschaft zu bemühen.
Walt Whitmans haltloser lyrischer Rausch „Gesang von 
mir selbst“ beginnt mit der Zeile:
„Ich feiere mich selbst und singe mich selbst“ – bis 
dahin könnten der Volkstribun Trump und seine Kopierer 
dem Dichter noch folgen. Unmittelbar danach aber 
würden sie aus dem Tritt geraten, denn die übergrosse 
Geste der Umarmung, die folgt, ist in ihrer Welt nicht 
vorgesehen:
„Und was ich mir anmasse, sollst du dir anmassen, 
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Schauspielhaus Zürich und Swiss Re – eine inspirierende Partnerschaft. 
Spannende Perspektiven, neue Horizonte, innovative Ideen – bewegen uns bei Swiss Re. Die Zusammenarbeit 
mit Menschen auf der ganzen Welt begeistert uns. Auch in Kunst und Kultur. Unser Engagement öffnet 
Augen, bewegt Herzen, berührt Seelen. Und sucht den Dialog. So entsteht Neues, so gestalten wir Zukunft. 
Gemeinsam, denn: Together we’re smarter.
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YVES NETZHAMMER
Der Künstler Yves Netzhammer hat 
für das Journal im Stile seiner bild-
nerischen Erzählweise eine Serie 
von Zeichnungen geschaffen, in  
denen er sich mit Motiven aus „Dog-
ville“ und „Antigone“ beschäftigt. 
Yves Netzhammer arbeitet an einem 
weitverzweigten, poetischen Bilder-
kosmos. Mit seinen Zeichnungen, 
Rauminstallationen und mit dem 
Computer errechneten Video- 
filmen ist der in Schaffhausen ge- 
borene Künstler international breit 
wahrgenommen worden. In der 
Schweiz präsentierte er zuletzt  
im Museum Rietberg (2014) und im  




Gwendolyne Melchinger  
und Amely Joana Haag  
Der Künstler Yves Netz-
hammer hat in Auseinander-
setzung mit „Antigone“  
und „Dogville“ eine Serie 
von Zeichnungen für  
dieses Journal entworfen. 
Sophokles’ „Antigone“ und Lars von Triers  
„Dogville“ eröffnen in Pfauen und Schiffbau die  
neue Spielzeit. Im Film des dänischen Filmers  
geht es um Ausgrenzung, Rache und Gerechtigkeit. 
In der Antigone-Bearbeitung von Feridun Zaimoglu  
und Günter Senkel geht es um das Verhältnis  
von geschriebenem Gesetz und übergeordnetem 
Recht – und die Macht, es auszuüben. In beiden  
Stücken ringen die Mächtigen auf der einen Seite  
und die Gemeinschaft auf der anderen um ihre  
Idee von Gerechtigkeit. Wir haben den Schweizer  
Philosophen und Rechtsprofessor Georg Kohler  
zu den beiden Stoffen befragt – er hat uns  
mit kurzen Essays darauf geantwortet.  →
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DOGVILLE
Gwendolyne Melchinger – In Dogville erreicht 
die schutzsuchende Grace ein Dörfchen, in 
dem sie zunächst freundlich aufgenommen 
wird, dann aber von den Bewohnern aus-
gestossen und gequält wird. Am Ende kann 
Grace ihnen das nicht vergeben. Die Lust 
nach Rache gehört zu einem der stärksten Ge-
fühle des Menschen. Lars von Triers erste In- 
spiration für seinen Film „Dogville“ war Brechts 
Lied der „Seeräuberjenny“ aus der „Dreigro-
schenoper“, das von der Rachefantasie einer 
jungen Frau erzählt. Kann Rache gerecht sein?
Georg Kohler – Wie würden Sie antworten, 
wenn ich sage: Rache oder genauer das Be-
dürfnis nach Vergeltung ist der Kern der Ge-
rechtigkeitsidee? – Natürlich, Sie haben recht, 
wenn Sie einwenden, „Vergeltung“ sei viel-
leicht ein Anknüpfungspunkt, um begreiflich zu 
machen, weshalb Gerechtigkeitsansprüche 
sich schnell mit heftigsten Gefühlen verbinden. 
Gewiss, die Idee und der Wunsch nach Ver-
geltung ist bloss der erste und gefühlsmäs-
sig besonders leicht zu erfassende Baustein 
einer hinreichend komplexen Gerechtikeits-
theorie. Und eben darum darf man damit 
beginnen. Es sind ja keineswegs lediglich 
primitive Brachialpsychologen, die die Ge-
rechtigkeitsdefinition und das Vergeltungs- 
gefühl miteinander verknüpfen.
Ich zitiere aus Adam Smiths grosser „Theory 
of moral sentiments“: „Das Vergeltungsgefühl 
scheint uns von der Natur zur Verteidigung und 
nur zur Verteidigung verliehen zu sein. Es ist 
der Schutz der Gerechtigkeit und die Sicher-
heit der Unschuld. Es treibt uns an, das Unheil 
abzuwehren, das man uns zuzufügen sucht, 
und jenes wiederzuvergelten, das man uns be-
reits angetan hat, damit so der Beleidiger dazu 
gebracht wird, sein Unrecht zu bereuen, und 
damit andere durch Furcht vor gleicher Strafe 
davon abgeschreckt werden mögen, sich der 
gleichen Missetat schuldig zu machen.“
Einiges von dem, was Smith erklärt, wäre 
auf Dogville und auf Grace’ Strafgericht 
über die Stadt anzuwenden. Dennoch über-
zeugt mich das nicht wirklich. – Inwiefern 
geht es hier tatsächlich nur um Vergeltung 
für unschuldig Erlittenes? Um Wiederher-
stellung einer aus dem Gleichgewicht ge-
ratenen Ordnung? Um gerechte Strafe und 
um deren Erziehungseffekt? – Jedenfalls 
nicht in der gutmütig utilitaristischen Weise, 
die Smith vorschwebt. 
„Dogville“ heisst so – „Hundswil“ –, weil es 
die Stadt ist, in der die Hundsnatur regiert. 
Der „grosse Mann“ sagt es, doch Grace – fast 
bis zuletzt ihrem Namen treu – versucht noch 
einmal den Weg der Güte und der Nachsicht: 
„Hunde folgen einfach nur ihrer Natur. Natür-
lich muss man ihnen verzeihen.“ Worauf der 
„grosse Mann“ sie an zweierlei erinnert: dass 
Hunde erzogen werden müssen und dass 
allein mit Gnade und Verständnis dies nicht 
zu machen ist. Grace scheint das – plötzlich – 
einzuleuchten. Mit einem Schlag wird sie zur 
Agentin eines noch immer „menschenmögli-
chen“ Fortschritts – und in seinem Namen zur 
Henkerin der Hundestadt. 
Nicht einfach um persönliche Rache und Ver-
geltung ist es ihr am Ende also zu tun, son-
dern um nichts weniger als um die „Verbes-
serung der Welt“: Weil hier die Hundsnaturen 
allesamt tollwütig geworden sind, muss Dog-
ville ganz und gar vernichtet werden. Viel-
leicht taugt das ja sogar als warnendes Ex-
empel für den lernfähigen Teil der restlichen 
Hunds- und Menschenwelt... „Dogville“, das 
Theaterstück, ist darum viel mehr als eine 
Parabel über Gerechtigkeit und deren Wurzel 
im Bedürfnis nach Vergeltung. Es demons- 
triert nicht die soziale Nützlichkeit von Tali-
onsrecht und gerechter Strafjustiz:
Im Gespräch mit Georg Kohler
 →
Eine junge Frau, Grace, ist auf der 
Flucht und wird im Bergstädtchen 
Dogville von den Bewohnern aufge-
nommen. Als Gegenleistung will sie  
für die Gemeinde arbeiten und indem 
sie vielen eine Hilfe ist, gewinnt sie  
das Vertrauen der Menschen in  
Dogville. Aber mit der Zeit muss  
sie ihr Aufenthaltsrecht und ihren 
Schutz immer härter erarbeiten. Die 
Macht, die die Dorfbewohner über 
sie haben, lässt den anfänglichen 
Grossmut in eine immer gröbere  
und rohere Ausbeutung der jungen 
Frau kippen. Bis sie sich wehrt.
DOGVILLE
nach dem Film von Lars von Trier
Regie Stephan Kimmig. Mit Hilke Alte-
frohne, Ludwig Boettger, Klaus Bröm-
melmeier, Katja Bürkle, Anne Eigner, 
Fritz Fenne, Nils Kahnwald, Julian 
Lehr, Isabelle Menke, Michael Neuen-
schwander, Edmund Telgenkämper, 
Michael Verhovec, Andrea Zogg u. a. 
Premiere 15. September, Pfauen
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„ Was hat die Geschichte einer 
jungen Frau, die der Macht nichts  
als ihre Überzeugung entgegen-
setzt und dafür stirbt, mit dem  
Bericht über eine Stadt, die an ihrer  
Heillosigkeit zugrunde geht, zu tun? 
Es sind die ewigen Fragen nach  
Gerechtigkeit und Recht, nach der 
Wirklichkeit des Guten und dessen 
immer wieder bewiesenen Vergeb-
lichkeit. Und es ist die Erfahrung, 
im Theater dem zu begegnen, was 
‚Schicksal‘ heisst – und doch nur 
das ist, was wir über uns selber be-
stimmen. Das ist das Verbindende 
zwischen ‚Antigone‘ und ‚Dogville‘.“ 
Georg Kohler
wiss, in der Bibel bleibt einer übrig, Noah, und 
mit ihm schliesst Gott dann den neuen Bund. 
Nicht so in „Dogville“. Auch Tom, der sich viel-
leicht als zweiten Noah – oder Moses (aber so 
heisst in Dogville der Hund) – verstanden hat, 
wird erschossen. Was in der Schrift eine letzte 
Hoffnung lässt („Noah aber hatte Gnade ge-
funden in den Augen des Herrn“), geschieht 
in Dogville nicht mehr. Tom ist kein Gerech-
ter. Grace verdient er nicht. Und zwar aus 
dem gleichen Grund wie alle anderen, wie er 
schliesslich – winselnd, nicht reumütig – zu-
gibt: Es ging ihm immer nur um sich selbst. 
Ich will die Analogie mit der Sintfluterzählung 
nicht länger ausbreiten. Doch einer Frage 
möchte ich nicht ausweichen. Nämlich der 
nach dem Sinn von Grace=Gnade, die über 
die Bühnengestalt Grace, den bekehrten 
Christus, hinausgeht. Anders gesagt: Wozu 
das Ganze? 
Und jetzt muss ich etwas philosophisch wer-
den – mit Schillers „Bühne als moralischer 
Anstalt“ und mit der aristotelischen Theorie 
über die reinigende Kraft der von der Tragödie 
bewirkten Empfindung des Entsetzens – des 
Menschen über sich selbst. Und was durch 
diesen Gedanken – buchstäblich – ins Spiel 
kommt, sind wir selbst: die Zuschauer (und 
auch die, die das Stück in Szene setzen).
Die Emotion, der Schrecken, den „Dogville“ 
auslöst, ist nichts, was uns unvorbereitet 
trifft. Wir verstehen Grace, sogar am Schluss, 
da sie nicht mehr eine blosse Rächerin ist, 
sondern die Vollstreckerin des gerechten 
Zorns Gottes. Wie die Protagonisten in der 
griechischen Tragödie wird sie zum Medium 
eines vorgezeichneten Geschicks. Sie ist das 
umso mehr, als sie das Schicksal mit der Ge-
genprobe ihrer selbstlosen Menschenliebe 
zu widerlegen versuchte. Es nützt nichts: 
Grace ist umsonst. Und als Zuschauer ahnen 
wir es vom ersten Augenblick ihres Einsatzes 
an. Er wird nutzlos sein...
Es ist eine der eindrücklichsten Qualitäten 
von Lars von Triers Stück, diese grausam 
unerbittliche Strömung zur Katastrophe hin, 
die das Ganze durchzieht, beinahe beiläu-
fig spürbar zu machen. Mit einer eigentlich 
simplen Geschichte, die nüchtern berichtet, 
was der Fall ist. Als wäre es das Protokoll 
eines sozialen Experiments, das vor uns ab-
läuft. Und als Beobachter der Versuchsan-
ordnung müssen wir am Schluss das glei-
che unpathetische Fazit ziehen wie die 
geläuterte Tochter des „grossen Mannes“ – 
mit etwas Bedauern zwar, aber ohne Vorbe-
halt: Dogville ist gescheitert und Grace mit 
ihm. Am besten, beide verschwinden aus 
der Welt. 
Diese Einsicht ist freilich nicht zu haben 
ohne die andere Erkenntnis: dass Dogville 
auch unsere Stadt ist. Der Schrecken dar-
über mag jenes reinigende Entsetzen sein, 
von dem die aristotelische Poetik spricht: Du 
bist mit im Spiel, von Anfang an! Und aus 
dem Augenblick – der Gnade? – der Selbst-
erkenntnis könnte ein Impuls kommen, den 
man moralisch nennen darf: Ja, so ist es – 
stets von Neuem; doch soll, darf es denn im-
mer so sein und bleiben?
Kein neuer Bund zwischen Gott und dem 
Menschen ergibt sich daraus. Vielleicht aber 
der Pakt von Mensch zu Mensch, den sich die 
zur Welt gekommene Grace erträumte.
ANTIGONE
Amely Joana Haag – Ist eine gegenwärtige 
Version der Figur Antigone denkbar? Sie war 
ja bereits von Sophokles eine Fiktion. Wie 
könnte sie politische und ethische Möglich-
keiten, die dem gegenwärtigen Rechtssystem 
massiv widersprechen, herausfordern? Für 
heutige, westliche Kulturen ist ja bereits das 
ungeheuerliche Sakrileg Kreons, welches in 
seinem Verbot der Bestattung Polyneikes’ be-
stand, kaum mehr nachvollziehbar.
Georg Kohler – Antigone heute? – Eine ge-
naue Analogie zu finden ist unmöglich. Denn 
das, was im klassischen Sinn ein Akt des Wi-
derstandsrechts ist – die Aufkündigung des 
Gehorsams gegenüber dem Gewaltherrscher, 
der den Vertrag mit dem ihm anvertrauten 
Volk bricht – ist mit Antigones Tat nicht 
Im Gespräch mit Georg Kohler
 →
„ Es nützt nichts: Grace ist umsonst. 
Und als Zuschauer ahnen wir es vom  
ersten Augenblick ihres Einsatzes an.  
Er wird nutzlos sein…“  Georg Kohler
Antigone, eine Tochter des Ödipus, 
verlangt die Bestattung ihres Bruders 
Polyneikes, der um die Macht in 
Theben kämpfte. Der Herrscher Kreon 
sieht in ihm nicht den Neffen, sondern 
einen Verräter und verbietet seine 
Bestattung. Antigone, die sich auf das 
Recht der Familie beruft, beerdigt ihn 
dennoch. Ein Machthaber verliert 
gegen ein Mädchen, dem alles egal ist, 
weil ihr die Achtung des Toten wich-
tiger ist als das eigene Leben. In der 
Bearbeitung von Feridun Zaimoglu  
und Günter Senkel spiegeln sich im 
totalitären Machthaber Kreon und in 
den bürgerkriegsähnlichen Zuständen 
Thebens auch die gegenwärtig er- 
starkenden Autoritäten, wie beispiels-




ln einer Bearbeitung von Feridun  
Zaimoglu und Günter Senkel
Regie Stefan Pucher. Mit Jean-Pierre 
Cornu, Hans Kremer, Julia Kreusch, 
Daniel Lommatzsch, Elisa Plüss,  
Nicolas Rosat, Siggi Schwientek;  
Live-Musiker: Réka Csiszér,  
Hipp Mathis, Becky Lee Walters 
Premiere 10. September,  
Schiffbau/Halle
Unterstützt von Swiss Re
Lars von Triers „Dogville“ ist ein von manch-
mal fast allzu offensichtlich biblischen Motiven 
durchdrungenes Reflexionsdrama über die 
Frage, was den Unterschied macht zwischen 
der Hoffnung auf irdisches Glück in gelingen-
der Menschlichkeit und unserer gnadenfernen 
Trieb- und unerlösten Gewaltnatur.
GM Ist diese Welt, die Grace, wie Sie sagen, 
verbessern will, überhaupt noch eine Welt, in 
der Menschen einen Platz haben?
GK Was will Grace? Wirklich „die Welt 
verbessern“? Welche Welt denn? Ist Dog-
ville nicht schon die ganze Welt? Und ist der 
„grosse Mann“, die Gangster, der Polizist, 
Grace selbst – sind sie nicht ... von anderswo? 
Vielleicht Dämonen oder Götter? Oder, den 
Büchern der Bibel entsprechend, Engel und 
der Gott Abrahams – und Grace, die Gottes- 
tocher, die Dogville für kurze Zeit zu einem gu-
ten Ort macht, ist sie nicht der noch einmal 
erschienene, verwandelte Christus?
Wer Lars von Triers Filme (und nicht nur „Dog-
ville“) kennt, weiss, wie sehr sie von religiös 
geladenen Themen bewegt werden. Deshalb 
ist es nicht verwegen, „Dogville“ und das 
Schicksal der Stadt als Metapher für den An-
spruch der biblischen Botschaften zu lesen.
„Der Mensch ist schlecht“, heisst es nicht nur 
bei Brecht, sondern schon in Genesis 6,1-
8,15, der Sintfluterzählung: „Der Herr aber 
sah, dass die Bosheit des Menschen gross 
war auf Erden und dass alles Sinnen und 
Trachten seines Herzens allezeit nur böse 
war. Da reute es den Herrn, dass er den Men-
schen gemacht hatte auf Erden und es be-
kümmerte ihn in seinem ganzen Herzen. Und 
der Herr sprach: Ich will den Menschen, den 
ich geschaffen habe, vom Erdboden vertilgen, 
den Menschen samt dem Vieh, den Kriech-
tieren und den Vögeln des Himmels, denn es 
reut mich, dass ich sie gemacht habe.“
Dann regnet es hundertfünfzig Tage und 
Nächte lang: „So vertilgte der Herr alle We-
sen, die auf dem Erdboden waren. Menschen, 
Vieh, Kriechtiere und die Vögel des Himmels, 
sie wurden vertilgt, von der Erde weg.“ Ge-
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Im Gespräch mit Georg Kohler
zu vergleichen. Kreon versucht ja im Ausnah-
mezustand einer grossen Staatskrise, den 
Bestand und die Einheit Thebens zu sichern. 
Er hat rationale Argumente für das Exempel, 
das er mit seinem Bestattungsverbot statuie-
ren will.
Erst recht nicht sollte man hier von „zivilem 
Ungehorsam“ reden. Der Begriff bezeichnet 
die bewusste Normverletzung, die im Namen 
übergeordneter Verfassungsprinzipien ge-
schieht. Eine Kategorie, auf die sich auch die 
Aktivisten der amerikanischen Bürgerrechts-
bewegung beriefen, wenn sie in bewusster 
Provokation die in den Südstaaten geltenden 
Rassentrennungsgesetze missachteten. Rosa 
Parks vertraute bei ihrer bahnbrechenden 
Weigerung, den für Weisse reservierten Sitz 
im Bus freizugeben, auf die Verfassung der 
Vereinigten Staaten. Zu Recht, wie schliess-
lich der oberste Gerichtshof bestätigte. Der 
Rechtsbruch geschah nicht durch diejenigen, 
die die verfassungsmässig garantierte Men-
schengleichheit einforderten, sondern durch 
die segregationistischen Normen, die diese 
attackierten. 
Parallelen zur Gegenwart lassen sich gleich-
wohl ziehen; Parallelen, die sich aller- 
dings kreuzen. Sophokles’ Tragödie insze-
niert einen Konflikt einerseits zwischen 
„göttlichem Recht“ und „menschlichem Ge-
setz“, andererseits zwischen (behaupteter) 
Staatsraison und unmittelbarem, (familien-) 
moralisch verstandenem Engagement. Wäh-
rend man im einen Fall an eine Gestalt wie 
Sophie Scholl denken mag – die Studentin, die 
in der Münchner Universität mit Flugblättern 
gegen das Naziregime protestierte und hin-
gerichtet wurde –, erinnert der zweite Fall an 
Situationen im „Deutschen Herbst“ von 1978: 
Es klingelt und vor der Haustür steht deine 
Schwester oder der frühere Freund; nun ein 
von der Polizei gesuchter RAF-Terrorist ...
Ich will damit nicht behaupten, Gudrun Ensslin 
sei eine moderne Antigone gewesen (ganz im 
Gegenteil; sie entspricht im Beispiel ja dem 
Polyneikes), ich möchte nur zeigen, warum 
es schwierig ist, „Antigone“ ohne Weiteres zu 
aktualisieren.
Der Gegensatz freilich zwischen göttli-
chem und menschlichem Recht, der die 
Hauptachse von Sophokles’ Stück bildet, ist 
aber – und trotz des historischen Abstan-
des von 2500 Jahren – auf ein fundamen-
tales Gerechtigkeitsproblem zu beziehen, 
das uns immer noch und immer wieder be-
schäftigt: Gibt es ein ewiges, „überpositi-
ves“ Recht, an das gerade dort appelliert 
werden darf, ja muss, wo und wenn eine 
letzte, allgemein akzeptierte, aber im ei-
gentlichen Sinn religiöse Berufungsinstanz 
nicht mehr existiert? – Ich meine: ja. Ein 
Gericht wie das Nürnberger Tribunal, das 
die endlich besiegten Herrscher des Dritten 
Reiches verurteilte, war nur möglich, weil 
diese Überzeugung – soll ich sagen: Gott 
sei Dank!? – stets lebendig geblieben ist.
AH Ihr Beispiel vom Nürnberger Tribunal 
ist unanfechtbar. Da es aber auch kontro-
versere Fälle gibt, stelle ich bewusst die na-
ive Frage: Woran kann der Mensch erken-
nen, dass es sich um „überpositives Recht“ 
handelt? Ist das nicht häufig erst im Nach- 
hinein im Kontext eines Geschichtsbe-
wusstseins erkennbar?
GK Sie könnten auch fragen: Woran er-
kennt man das Gute und das Rechte? – 
Nicht, dass Sie mich falsch verstehen. Ich 
will mich nicht mit Ironie aus dem Staub 
machen. Ich meine es ernst: Zur Idee 
des „ewigen, überpositiven“ Rechts ge-
hört auch die Forderung, mit dem mora-
lisch Gesollten nicht zu kollidieren, mit ihm 
also mindestens auf der elementaren Stufe 
übereinzustimmen.
Was ist damit gewonnen? – Nicht wenig, 
scheint mir. Denn sogar dem empirisch 
neutral beobachtenden Blick zeigt sich – 
über historische Epochen und kulturelle Dif-
ferenzen hinweg – eine erstaunliche Kon-
vergenz, die man als Weltethos bezeichnen 
kann. Dass „niemandem absichtlich zu 
schaden“ sei, dass man „Versprechen hal-
ten“ soll, dass die goldene Regel („Was du 
nicht willst, dass man dir tu’, das füg’ auch 
keinem andern zu.“) gelte; all diese Normen 
lassen sich als wirksame Momente morali-
scher Infrastrukturen überall dort nachwei-
sen, wo Menschen zusammenleben. Ja, 
sogar die Zehn Gebote sind als Minimal- 
katalog des rechten Tuns universalisie-
rungsfähig. – Wo also steckt das Problem?
Antigone beruft sich gegen Kreons Gesetz 
auf das „göttliche Recht“. So fern wir ihrem 
besonderen Glauben auch sind, wir können 
trotz allem verstehen, dass sie sich wei-
gert, ihren Bruder einer (an sich rationalen 
und nicht per se bösartigen) Mechanik der 
Ordnung und der Erhaltung des Staates zu 
opfern. Denn sie beruft sich, gegenwarts-
nah gesagt, auf das ursprünglichste Men-
schenrecht, das auch für uns gilt: das Recht 
auf Menschenwürde.
Was ich damit meine? – Das Recht auf Men-
schenwürde, das Recht als Person, nicht 
als Sache behandelt zu werden, wird ver-
letzt, wenn ein Mensch um Willen irgend- 
eines allgemeinen, vielleicht sogar beja-
henswerten Zwecks (beispielsweise der 
Rettung der Polis) zum blossen Mittel degra-
diert wird. Antigone – so erscheint uns ihre 
Tat als in heutiger Sprache begreiflich – ver-
teidigt nicht einfach eine obsolete Clan-
Ethik, sondern das menschenrechtliche 
Prinzip, dass ihr Bruder als Person (und sei 
es über den Tod hinaus) geachtet und nicht 
als blosses Mittel im Dienst der Sache der 
Macht missbraucht wird.
Gewiss, wegen einer rituellen Geste, einer 
Handvoll Erde geworfen auf den zerstückel-
ten Körper eines Erschlagenen, den eige-
nen Tod in Kauf zu nehmen ... ist das nicht 
allzu töricht, um als Akt universeller Moral 
und „überpositiver“ Gerechtigkeit bewertet 
zu werden?
Aber war die Tat der Sophie Scholl nicht 
genauso töricht? Hitlers Regime zu besei-
tigen, konnte ihre Absicht ja nicht sein. Der 
Widerstand der „Weissen Rose“ wollte im 
Kern dasselbe sichtbar machen wie Antigo-
nes „Nein“: dass vor allen Imperativen der 
Selbsterhaltung und gegen jede Macht der 
Anspruch auf Mitmenschlichkeit und  →
„ Kreon ist kein Hitler, nur ein Unter- 
worfener unter die Zwänge seiner Herrschaft. 
An ihm wäre die Antithese zum Gewissen,  
das Antigone verkörpert, zu entwickeln.  
Nämlich das ganz und gar kalte, unpersönliche 
Wesen der Logik der Macht.“     Georg Kohler
GEORG KOHLER
Georg Kohler ist Philosoph, Pub-
lizist und emeritierter Professor 
für politische Philosophie an der 
Universität Zürich. Er lehrte auch 
am Geschwister-Scholl-Institut 
der Universität München und war 
von 2010 bis 2015 Gastprofessor 
an der TU Dresden. In seinen 
Publikationen widmet er sich 
Fragen zur Grundlegung der poli-
tischen Philosophie, der philo-
sophischen Ästhetik, der Theorie 
des Rechts, aber auch Themen 
wie der Willensnation Schweiz, 
dem Ursprung des Bösen, dem 
Gemeinsinn und der globalen 
Gerechtigkeit. Derzeit arbeitet 









Gwendolyne Melchinger — Kann man 
die Geschichte von Grace in „Dogville“ 
als misslungenes Integrationsprojekt 
bezeichnen?
Stephan Kimmig — Ja, kann man. Die 
Menschen des Dorfes Dogville bleiben 
nicht sehr lange offen für die Neue, die 
Fremde, für Grace, die nur zu gern einen 
Platz in der vorhandenen Gemeinschaft 
einnehmen würde und dafür auch ex- 
trem viel probiert, aushält und versucht, 
sich radikal anzupassen. Aber sie wird 
dann doch abgestossen und verstossen.
Lars von Trier zeigt, wie mit filmischen 
Mitteln eine Theaterästhetik erzeugt 
wird. Dabei interessiert ihn auch die  
Zerstörung der filmischen Illusion. Was 
bedeutet es für eine Bühnenumsetzung, 
wenn die Theaterästhetik schon im zu-
grunde liegenden Film verwendet wird?
Durch das nicht-realistische Filmset im 
Zusammenspiel mit filmischen Tech-
niken erzeugt Lars von Trier eine be-
klemmende Atmosphäre und zwar jene 
eines Gedankenexperiments, in das 
man hineingezogen wird. Man fängt an, 
seiner Fantasie freien Lauf zu lassen, 
und wird dadurch ein sehr aktiver Zu-
schauer. Diese Aktivität des Zuschau-
ers wollen wir auch evozieren. Aber 
wir wollen nicht den umgekehrten Weg 
gehen, der Theaterästhetik mit dem 
Film auf den Leib zu rücken. Das wäre 
sicher auch auf einer Theaterbühne 
aussichtslos.
Der Film hat etwas von einer Versuchs-
anlage oder einem Modell. Anhand der 
Hauptfigur Grace und ihrer Begegnung 
mit den Bewohnern von Dogville wird 
etwas anschaulich gemacht, vorgeführt. 
Wie geht man damit um?
Ja, es ist eine Versuchsanordnung. 
Aber man sollte das als Zuschauer auch 
wieder vergessen dürfen, um in die 
emotionalen Nöte und Abgründe der 
Figuren tatsächlich hineingezogen zu 
werden, sodass der Bühnenvorgang 
nicht nur ein zerebraler ist.
Lars von Trier sagt, dass ihn Brechts 
Lied der „Seeräuberjenny“ aus der  
„Dreigroschenoper“ zu der Geschichte 
von „Dogville“ inspiriert hat. Kannst 
du das ein wenig erläutern?
Das Lied der „Seeräuberjenny“ ist 
eine präzise und brutale Rachefantasie, 
die in einer Zerstörungsorgie endet. 
Im Verlauf der Geschichte, die man 
als moderne Passionsgeschichte und 
als Drama über Schuld und Rache 
bezeichnen kann, schwingt etwas 
Unabdingbares, Unveränderliches, 
Apodiktisches mit. Am Schluss aber 
kommt die überraschende Wendung. 
Ein kluger Schachzug?
Lars von Trier will einem die Ent-
scheidung nicht einfach machen, auf 
welcher Seite einer Geschichte, 
einer Figur man sich einrichten will, 
welche man wählen will, wie man eine 
Geschichte erlebt. Er verkompliziert 
die Vorgänge, da man die Dinge von 
komplett verschiedenen Seiten be-
leuchten soll und kann. Das heisst, 
Wirklichkeit wird als schwer begreifbar 
dargestellt. Vielleicht betont auch die 
Konstruktion von Wirklichkeit, dass 
es keine Wirklichkeit gibt und sie von 
uns permanent konstruiert wird.
Wie geht es dir als männlichem  
Regisseur mit der Hauptfigur Grace, 
die benutzt, vergewaltigt, verachtet,  
betrogen, angekettet, verraten und  
ausgeliefert wird und sich erst am  
Ende zur Wehr setzt?
Das finde ich schwierig. Man darf 
die Bilder der Gewalt von Männern 
an Frauen nicht einfach wiederholen 
und sie somit als Realität bestätigen. 
Man sollte die Leere, Kälte, Un-
empfindlichkeit, Unsinnlichkeit der 
Gewaltausübenden thematisieren und 
zeigen, welche Angst sie vor Nähe 
haben.
Neben Hass und Gewalt spielt 
Demut auch eine grosse Rolle. Demut 
scheint ja heute fast ein antiquiertes 
Wort zu sein. Wie manifestiert es 
sich in „Dogville“?
Grace zeigt viel Demut. Vielleicht zu 
viel Demut. Demut wird dann zur 
Unterwürfigkeit, auf welche Menschen 
wie auch Tiere reagieren und aggressiv 
werden.
Die Geschichte erzählt von einer Ge-
meinschaft. Und sie stellt Fragen nach 
Formen des Zusammenlebens. Auch 
unsere Gesellschaft, die sich gerade 
in einem Veränderungsprozess be-
findet, beschäftigt dieses Thema zum 
Beispiel anhand der Flüchtlingskrise. 
Was für eine Form des Zusammen-
lebens braucht es heute?
Geduld ist wichtig. Sehr wichtig. Zeit  
haben und sich Zeit nehmen. Sich 
streiten, sich öffnen, lernen wollen. 
Nicht Bescheid wissen. Entdecken  
wollen und wissen, dass man die  










Eine junge Frau ist auf der Flucht. Sie landet in  
„Dogville“, einem gottverlassenen Ort am Ende der 
Zivilisation. Nehmen die Dorfbewohner sie auf? 
Bekommt sie ein Bleiberecht? Was muss sie dafür 
tun? Der dänische Filmemacher Lars von Trier 
erzählt in seinem Film aus dem Jahr 2003 mit den  
Mitteln des epischen Theaters, die Geschichte von 
Grace in Dogville. Der Regisseur Stephan Kimmig  
versetzt „Dogville“ an den Ort des Theaters zurück.
das Kriterium eines Rechts vernehmbar 
bleibt, die zusammen das Recht des Stärke-
ren und der Gewalt durchkreuzen.
„Antigone“, diese Tragödie aus einer Zeit, 
da in Zürich am Sechseläutenplatz noch 
Feuchtbodensiedler hausten, ist uns sehr 
fern und doch im Tiefsten vertraut. An der 
Gestalt des Königs wäre das noch einmal zu 
entdecken.
Kreon ist kein Hitler, nur ein Unterworfener 
unter die Zwänge seiner Herrschaft. An ihm 
wäre die Antithese zum Gewissen, das An-
tigone verkörpert, zu entwickeln. Nämlich 
das ganz und gar kalte, unpersönliche We-
sen der Logik der Macht. Denn auch diese 
begründet eine normative Struktur, die – 
manchmal sogar mit sehr guten Gründen – 
die Anerkennung eines natürlichen, „über-
positiven“ Rechts einfordert. War es nicht 
gerecht, den Krieg gegen die mörderische 
Ideologie des Nationalsozialismus zu führen 
und deren Vollstrecker am Ende hinzurich-
ten? Und war es nicht das Recht zum Ge-
waltgebrauch-in-Notwehr, das den USA und 
Präsident Obama erlaubte, den Kopf des 
Anschlags von 9/11 so lange zu verfolgen, 
bis man ihn stumm gemacht hatte?
Was ich sagen will: Die Frage nach der Er-
kennbarkeit des natürlichen, „überposi-
tiven“ Rechts ist mit Hinweisen auf Welt-
ethos und der Idee der Menschenwürde 
nicht hinreichend beantwortet. Antigone, 
der unsere Achtung und vorbehaltlose Be-
wunderung gilt, kann Kreons Argumente 
nicht restlos ausser Kraft setzen. – Und 
selbst die tapfere Kanzlerin Merkel muss 
bei der Flüchtlingspolitik in vielem Kreon 
folgen, obwohl sie sich Antigones Appell 
nie verschlossen hat ...
Wie können wir also das „richtige“, das 
„überpositive“ Recht erkennen, wenn in 
ihm so grosse Widersprüche angelegt sind, 
dass sie in einer wunderbar harmonischen 
„göttlichen“ Synthese nicht ein für allemal 
aufzulösen sind?
Woran die sophokleische „Antigone“ erin-
nert, ist ja nicht nur das Recht der Men-
schenwürde, sondern ebenso daran, wie 
schwer es ist, in den Dingen des Lebens 
dem Anspruch des Rechten zu genügen, 
existenziell ebenso wie intellektuell. Was 
das wahrhaft Gute und Richtige ist, erken-
nen wir oft genug nur „wie in einem Spie-
gel“. Umso mehr dürfen wir nicht aufhören, 
nach ihm zu suchen. Denn wenigstens eine 
Orientierung haben wir: durch Gefühl und 
Vernunft zu wissen, was ganz sicher un-
recht ist; einem Menschen die Würde zu 
nehmen zum Beispiel, nur um das eigene 
Ziel zu erreichen. Antigone stirbt nicht 
umsonst.
  
Zu viel Demut 
Ein Gespräch mit 
Regisseur 
Stephan Kimmig
Interview von  
Gwendolyne Melchinger
Regisseur Stephan Kimming mit Schauspielerin Katja Bürkle, 




„Antigone“ in der Schiffbauhalle
Regisseur Stefan Pucher, Dramaturgin 
Stefanie Carp, Bühnenbildnerin Barbara 
Ehnes, Musiker Christopher Uhe und 
Videokünstler Chris Kondek treffen sich 
mit Irina Müller zum Gespräch über die 
Stückkonzeption auf der Probebühne. 
Dort ist das Bühnenbild, das Barbara 
Ehnes für die Halle entworfen hat, in 
seinen Grundformen bereits angedeu-
tet: Zuschauertribünen auf drei Seiten, 
Stege, die sich kreuzen und in deren 
Mitte eine runde Plattform das Zent-
rum des Geschehens bildet.
IRINA MÜLLER Barbara, die Bilder von Luca Zanier*  
gehören unter anderem zu deinem Inspirations- 
material. Wie ist die Raumkonzeption entstanden?
BARBARA EHNES Ich wollte den politischen Debatten-
raum aufgreifen, die Agora-Architektur, und daraus 
ist die Zuschauersituation entstanden. Die Idee  
war, die Zuschauer in eine bestimmte Position  
zueinander und zum Bühnenraum zu setzen. Und 
dann habe ich eine abstrakte Form gesucht: Was 
sind Orte, an denen eine politische Debatte statt- 
findet? Und mit dem Stichwort der medialen Ver-
mittlung vom politischen Diskursthema bin ich auf 
diesen Bluescreen-Boden gestossen.
CHRIS KONDEK Es geht um die Frage, wie die öffent- 
liche Debatte zum Medienspektakel wird.
STEFAN PUCHER Es gibt bei Sophokles im Drama „Anti-
gone“ kein Geheimnis, alles wird öffentlich gesagt 
und das macht es zu einem politischen Stück und zu 
einer politischen Debatte. Es geht auch um die Un-
umkehrbarkeit von Entscheidungen. Sophokles � „Anti-
gone“ ist auch ein Plädoyer für Politik, dafür dass 
man Entscheidungen treffen muss und eigentlich 
nicht weiss, wohin die führen. Soviel zu Kreon.
STEFANIE CARP Wobei im Grunde ja Kreon nicht der  
einzige Politiker ist, wenn man sich überlegt, wann  
„Antigone“ von Sophokles ursprünglich geschrieben 
worden ist. Es formierten sich gerade beginnende 
Staatswesen, beziehungsweise Gesellschaften, die 
sich Gesetze gaben. Das Theater diente damals  
dazu, einen öffentlichen Debattenraum herzustellen, 
in dem sich die Athener Eliten untereinander darüber 
verständigt haben, wie sie leben wollen, anhand der 
Aufarbeitung ihrer eigenen Geschichte, Mythologie 
und teilweise ihrer aktuellen Wirklichkeit.
STEFAN PUCHER In unserer Gesellschaft hat man das 
Gefühl, dass alles zur Debatte steht. Und dass man 
sich wieder aussprechen muss und entscheiden 
muss, wie man mit anderen umgeht. An einem 
Rechtsrutsch merkt man, dass anscheinend immer 













Sitzungssaal des FIFA-Komitees in Zürich, fotografiert von Luca Zanier
1716
*) Der Zürcher Fotograf Luca Zanier hat in seiner 
Serie „Corridors of Power“ Architekturen der 
Macht in der ganzen Welt fotografiert, darunter 
zahlreiche UN- und Parlamentssäle. Er zeigt in 
ungewöhnlichen Perspektiven auf, in welchen 
Räumen und Ästhetiken die Volksvertreter  
und Machteliten sich versammeln. Das Bild  
auf Seite 16/17 zeigt den Sitzungssaal des FIFA-
Komitees in Zürich 2013.
„Man kann die Wahrheit nicht erzählen. Das ist’s. Die Wahr-
heit ist keine Geschichte, sie hat nicht Anfang und Ende, sie 
ist einfach da oder nicht, sie ist ein Riss durch die Welt unse-
res Wahns, eine Erfahrung, aber keine Geschichte. Alle Ge-
schichten sind erfunden, Spiele der Einbildung, Entwürfe der 
Erfahrung, Bilder, wahr nur als Bilder.“ So schreibt Frisch 1960 
in der kleinen Prosaschrift „Unsere Gier nach Geschichten“. 
„Homo faber“ von 1957 ist, wenn man so möchte, diese Idee 
in Romanform. Als Ingenieur glaubt Walter Faber zunächst da-
ran, dass er die Wahrheit auf Papier bringen kann. Er beginnt 
aus der Erinnerung einen genauen Bericht der vergangenen 
zehn Wochen. Faber gibt keinen Hinweis darauf, was er sich 
erhofft von der Niederschrift. Aber ganz am Ende macht er eine 
„Verfügung für den Todesfall“: 
„Alle Zeugnisse von mir wie Be-
richte, Briefe, Ringheftchen sol-
len vernichtet werden, es stimmt 
nichts.“ Den Bericht, den Walter 
Faber im Glauben an die Wahr-
heit beginnt, beendet er damit, 
zu sagen: „Es stimmt nichts.“ 
Es sind eben „alle Geschichten 
erfunden“. 
Im gleichen Zuge wird er vom modernen Menschen, der wie 
Caspar David Friedrichs „Wanderer über dem Nebelmeer“ als 
Souverän über der Welt steht, weil er die Natur bezwungen 
hat, immer mehr zu einer Figur von antikem Format. Seine ei-
gene Tochter wird durch eine Reihe von Zufällen seine Liebha-
berin. An die Stelle von Walter Fabers Wahrscheinlichkeits- 
rechnungen tritt eine Art Vorherbestimmung, in der wir uns 
nicht mehr über die Zufälle wundern. Die altgriechischen Worte 
„logos“ und „mythos“ bilden ein Gegensatzpaar, das diese 
Wandlung beschreiben kann. Der „logos“ ist das Erklärende 
und der Versuch, Begriffe zu schaffen, Kategorien zu bilden, 
die allgemeingültig sind. Es ist der Versuch, den Einzelfall in 
den Kontext empirischer Quantitäten zu stellen. So ist es zu 
Beginn noch rhetorische Notlüge, wenn Walter Faber zu Ivy 
sagt „Was nützt es mir, dass von 1000 Flügen, die ich ma-
che, 999 tadellos verlaufen; was interessiert es mich, dass 
am gleichen Tag, wo ich ins Meer stürze, 999 Maschinen ta-
dellos landen.“ Tatsächlich sieht Walter Faber seinen eigenen 
Flugzeugabsturz im Kontext hunderter Flüge. Der Tatsache, 
dass er eine Notlandung erlebte, misst er keinerlei schicksal-
hafte Bedeutung zu. 
Der „mythos“ hingegen ist immer die Geschichte des Einzel-
nen und seiner Vorherbestimmung. Das Drama „König Ödi-
pus“ beispielsweise ist eben keine Kriminalgeschichte. Son-
dern die unausweichliche Einlösung seines Orakelspruchs ist 
längst passiert: Ödipus hat seinen Vater getötet und seine 
eigene Mutter geheiratet. Gegen Ende seines Berichts führt 
Faber nach Sabeths Unfall an, dass die Mortalität bei Schlan-
genbissen drei bis zehn Prozent betrage, und muss spüren, 
dass seine Wahrscheinlichkeitsrechnungen angesichts sei-
ner eigenen Tochter jede Wirksamkeit verloren haben. (Zu-
mal Sabeth nicht am Schlangenbiss stirbt, sondern an der 
Schädelfraktur, die nicht behandelt werden konnte, weil Fa-
ber den Sturz Sabeths nicht erwähnte – also an entscheiden-
der Stelle seines Berichts Lücken lässt.) Was also nützt diese 
Rechnung? Sie habe nicht hundert Töchter, sagt Hanna, son-
dern eine einzige. Sie erinnert Faber daran, dass wir alle 
keine statistischen Grössen sind, Sabeth habe nur ein Le-
ben, sie selbst habe nur ein einziges Leben wie jeder Mensch 
und auch Faber habe nur ein einziges Leben. Anders gespro-
chen: Von der Selbstgewissheit 
des amerikanischen Festlandes 
reist Walter Faber über den At-
lantik durch Europa zu den Wur-
zeln des „mythos“, der Erzäh-
lung des eigenen Lebens, nach 
Griechenland, wo Hanna als Ar-
chäologin die Scherben der Ver-
gangenheit wie eine griechische 
Vase für ihn zusammensetzt. 
Das Antike an der Figur Walter Faber ist der Ödipus’sche Ver-
lauf hin zu ihrem Schicksal, das Moderne an Faber ist, dass er 
weiss, dass selbst diese eine Geschichte, dieses eine Leben – 
denn wir haben nur eines – selbst noch erfunden ist.  
Essay von  
Karolin Trachte
Der Regisseur Bastian Kraft inszeniert  
nach „Andorra“ zum zweiten Mal einen 
Text von Max Frisch. Er hat den Roman 
„Homo faber“ fürs Theater adaptiert  
und bringt ihn auf die Pfauenbühne.  
Es ist der Reise- und Rechenschafts- 
bericht des Protagonisten Walter Faber, 
eines Mannes, der partout nicht an  
die heilsame Wirkung von Geschichten  
glaubt – und dann doch ganz und gar 
davon abhängt.
„
 Jeder Mensch, nicht nur der Dichter, 
erfindet seine Geschichten – nur  
dass er sie, im Gegensatz zum Dichter,  
für sein Leben hält – anders bekommen  
wir unsere Erlebnismuster, unsere  
Ich-Erfahrung, nicht zu Gesicht. 
Max Frisch „Unsere Gier nach Geschichten“
IRINA MÜLLER Was sind für euch die interessanten  
Aspekte, die die Neubearbeitung von Zaimoglu und 
Senkel herausarbeitet?
STEFAN PUCHER Eine Frage, die mich schon beim  
„Volksfeind“ beschäftigt hat, ist, ob die Staatsform 
der Demokratie so noch existiert oder ob es eine 
Scheindemokratie ist, in der Entscheidungen unsicht-
bar gefällt werden, und ob es einen schleichenden 
Übergang in eine Art von Diktatur gibt.
CHRIS KONDEK Es ist die Vorstellung, dass hinter den 
Politikern noch eine ganz andere Macht steht, eine 
finanzielle Macht wie Goldman Sachs oder eine  
religiöse Macht wie die Ajatollahs.
STEFANIE CARP Es ist das, was in der Antike die Götter 
waren. Diese haben Zaimoglu und Senkel durch ein 
höheres Gremium ersetzt. Stefan, du hast einmal 
gesagt, Zaimoglu habe den Stoff von der unpsycho-
logischen und unpersönlichen Antike, die Positionen 
verkündet, in Richtung Shakespeare verschoben.  
In der Antike geht es immer um das Recht. Bei  
Shakespeare geht es um die Macht. Das ist dann 
auch persönlicher und für uns moderner. Die Autoren 
benutzen eine teilweise heutige und eine teilweise  
archaische Sprache und beschreiben eine teilweise 
heutige, teilweise archaische Welt. Ich finde es sehr 
gut, dass sie den Stoff nicht in eine eindeutige Zeit 
versetzen. Aber wir können ganz viele Assoziations- 
felder in unsere heutige Sozietät eröffnen.
STEFAN PUCHER Man assoziiert beispielsweise den Iran, 
wo die Religionswächter noch über dem Staat stehen, 
aber auch die amerikanische Gesellschaft, in der der 
Präsident von unsichtbaren Leuten gelenkt wird.
CHRISTOPHER UHE An der Fassung von Zaimoglu und 
Senkel erscheint mir wichtig, dass man an der 
sprachlichen Entwicklung des Chors etwas bemerkt, 
das für uns in Europa in jüngster Zeit eine zentrale 
Erfahrung ist: dass gewissermassen ein Zerbröseln, 
eine Erosion der symbolischen Ordnung, der ethi-
schen Substanz stattfindet. Zaimoglu und Senkel 
zeigen die Verrohung der politischen und öffentli-
chen Umgangsformen; das Abrücken von ethischen 
Standards, die mühsam erkämpft wurden. Der Chor 
ist bei ihnen der Chor der Medienöffentlichkeit. Die 
Verrohung der Sprache haben Zaimoglu und Senkel 
in ihren Chortexten toll gelöst.
Öffentliche Debatte
Regisseur Bastian Kraft, sein Team und die technischen  













von Max Frisch / Regie Bastian Kraft 
Mit Claudius Körber, Dagna Litzenberger  
Vinet, Miriam Maertens, Andreas Matti, 
Matthias Neukirch, Lena Schwarz 
Premiere 30. September, Pfauen




Andreas Karlaganis – „Frau Schmitz“ handelt  
von Verwandlungen. Das ist ein Thema, welches 
dich seit Längerem beschäftigt.
Lukas Bärfuss – Das muss jeden beschäftigen, da 
hat man keine Wahl. Die Verwandlungen, Häutungen, 
Metamorphosen sind schmerzhaft. Davon berichtet 
die Literatur. Die Auseinandersetzung mit der Ver-
wandlung, ihren Ursachen und Folgen ist einer der 
wesentlichen Gründe für Kunst. 
Dein Stück ist in der Wirtschaft angesiedelt, in  
einer Welt des permanenten Wandels, über die  
du sagst: „Sie treibt uns dazu, dass wir nicht  
bleiben können, wer wir sind.“
Dass es im Kapitalismus keinen Stillstand geben 
darf, ist eine Binsenwahrheit. Der ewige Fortschritt, 
die Zerstörung des Alten durch das Neue, gehören 
zu seinem Wesen. Doch selbst eine evolutionäre 
Entwicklung darf es heute nicht mehr geben. Wenn 
Apple bei der nächsten Generation von iPhones 
keine Revolution ankündigen kann, zweifeln die 
Investoren an der Innovationskraft der Unterneh-
mung, der Aktienkurs bricht ein. Die Lösung von 
gestern ist das Problem von heute. Mich hat interes-
siert, was diese Methode vom einzelnen Menschen 
verlangt. Der Wandel ist zu einem Selbstzweck 
geworden. Wohin wir uns entwickeln, spielt kaum 
eine Rolle. Wichtiger ist die permanente Unruhe, in 
die wir versetzt werden. Wenn man die entspre-
chende betriebswirtschaftliche Literatur liest, fällt die 
Katastrophensucht, die beinahe neurotische Fixie-
rung auf die Krisen auf. Man könnte das Gefühl 
bekommen, dass die Wirtschaft nicht auf Krisen 
reagiert, sondern sie herbeibeschwört, um Argu-
mente für die Notwendigkeit des Strukturwandels zu 
haben. 
Die Hauptfigur deines Stücks durchlebt wundersame 
Metamorphosen. Sie wechselt mehrfach ihr 
Geschlecht. Wo hast du Frau Schmitz aufgestöbert?
Das weiss ich nicht. Ich habe lange gesucht. Frau 
Schmitz war sehr scheu. Und ich hoffe nicht, dass 
ich sie ganz definiert habe. Die Figuren, die auf der 
Bühne lebendig werden sollen, müssen sich dem 
Dramatiker entziehen. Hier, in diesem Fall, trifft sich 
das mit der Geschichte von Frau Schmitz. Wer immer 
versucht, ihr ein Geschlecht zu geben, um sie auf-
grund dessen organisierbar zu machen, scheitert. 
Mit dem augenblicklichen Geschlecht der Frau 
Schmitz hat niemand ein Problem. Aber sie ist eben 
gleichzeitig das andere und dieses andere fordert 
auch sein Recht. Frau Schmitz oszilliert. Und das 
führt zu Verwirrungen, auch zu sehr komischen.
Warum stellt sich diese Überforderung ein?
Wir glauben an eine kontinuierliche Identität, an  
eine biografische Sukzession. Wer sich nicht darauf 
behaften lässt, sondern im Grunde genommen in 
jedem Moment neu entsteht, wird unberechenbar, 
asozial und gefährlich. Alles, was unentschieden, 
vielgestaltig, hybrid und ambivalent ist, flösst Angst 
ein. Was ständig neu verhandelt werden muss, 
schafft inhaltliche Unruhe, bindet Kräfte, was unan-
genehm und unproduktiv ist, denn auch die Wirt-
schaft, obwohl sie das Gegenteil behauptet, sucht 
eindeutige, berechenbare Kategorien.
Es scheint uns nicht zu gelingen, aus der Ambivalenz 
Potenzial zu schöpfen?
Wir sehnen uns doch alle nach einer gewissen Stabi-
lität der Verhältnisse, nach Planbarkeit, nach Orien-
tierung in diesem existenziellen Chaos. Die herr-
schende Ideologie erlaubt aber keine Sicherheit. 
Lukas Bärfuss’ neues Stück ist im Auftrag für das Schauspielhaus Zürich entstanden,  
Regie bei der Uraufführung im Pfauen führt Intendantin Barbara Frey. Wie Lukas Bärfuss 
auf die Titelfigur Frau Schmitz gestossen ist und warum die Katastrophensucht  























Nachdem die Nationalbank die Fünfzigernote mit Sophie 
Taeuber-Arp pünktlich zum Dada-Jubiläum aus dem 
Verkehr gezogen hat, zieht sie nun mit derselben kunst-
historischen Konsequenz zum 50. Todestag von Alberto 
Giacometti die 100er-Note zurück. Damit verschwindet die 
wohl listigste Kritik am Schweizer Bank- und Geldwesen. 
Denn auf der Note findet man das Wort „Sphinx“ als ver-
rätselten Hinweis auf die Bank als Zuhälterin des Kapitals. 
Giacometti dachte nicht an die ägyptische Sphinx, sondern 
an ein Bordell in Paris, in dem er die prächtigsten Nächte 
verbracht hatte, kurz: „ein Ort des Wunderbaren“.
So wenig man diese Verklärung des Bordells durch die 
Heroen der Avantgarde, von Baudelaire bis Bataille, nach-
vollziehen kann, so sehr fügt sie sich in eine Feier der nie-
deren Materie, des Heterogenen und von der Gesellschaft 
Ausgestossenen in Giacomettis Werk, das weniger millio-
nenschweres Objekt der Anbetung, sondern „Ab-jekt“, 
„Aus-Wurf“, Ekel und Schleim sein wollte.
Die ersten Fotografien von Giacomettis Werken wurden 
1929 in Batailles Zeitschrift „Documents“ veröffentlicht. 
Man sieht die elegant geglätteten Platten auf dem Boden 
stehen, im Dreck des Ateliers, im Staub der Tage. Aufge-
kauft wurden sie von Marie-Laure de Noailles. Sie hatte 
gerade die Manuskriptrolle der „120 Tage von Sodom“ 
ihres Urahnen Marquis de Sade erworben und in „Docu-
ments“ abbilden lassen. Mit diesem wohl ekelerre-
gendsten Text der Weltliteratur masturbierte de Sade im 
Kerker der Bastille und reizte sich als Fürst des Analen 
zu neuen Transgressionen von Tabus.
Vier Prostituierte erzählen bei de Sade 600 perverse Ge-
schichten – vier Prostituierte treten uns als Giacomettis 
„Quatre Femmes“ entgegen. Vier Frauen auf golden 
glänzender Bronze, halb Sockel, halb Grabhügel, einher-
schreitend im gleissenden Licht des Bordells, doch 
blutrote Spuren auf ihren Körpern und die wie vom Tod 
violett angehauchten Augen zeugen vom mörderischen 
Zug des Verlangens.
In jener Zeit illustrierte Giacometti Batailles „Geschichte 
der Ratten“, in der Bataille von seinen selbstzerstöreri-
schen Exzessen im Bordell berichtet und davon, dass 
Proust nur zum Orgasmus kam, wenn man vor ihm eine 
„fette Ratte“ mordete: LiteRATur. Damals notierte Giaco-
metti eine befremdliche Dialektik von Erotik und Skato-
logie in sein Heft:
I. Mord – Samstag, Sonntag
II. Skatophagie – Montagmorgen
III. Sandwich – am Abend
IV. Clausewitz, Sade – Montagabend
V. Synthese – Dienstag: Fetisch-Statue
1966 wollten das Zürcher Stimmvolk Giacomettis Fetisch-
Statuen, vielleicht von einem sicheren Instinkt getrieben, 
nicht ankaufen. Es war die Geburtsstunde der Zürcher 
Giacometti-Stiftung. In der Ausstellung „Material und 
Vision zum 50. Todestag Giacomettis“ (ab 28. Oktober 
2016 im Kunsthaus Zürich) wird man sehen, dass man die 
Gipse nicht wie französische Kollegen säuberte, um sie 
im apollinischen Weiss gleissen zu lassen, sondern die 
braungelbe Schleimspur vom Abguss beliess, die auf 
jene niedere Materie verweist, von der Giacometti ein 
Leben lang angezogen war: Sein schönster Moment, so 
schreibt er, seien die kindlichen Treffen mit Freunden ge-
wesen, die im Bergell in einem Stall masturbierten, den 
Blick auf frische Kuhfladen geheftet, jeder aber an ein an-
deres Mädchen denkend. 
Würde man nun den Schluss von den ausgemergelten 
Figuren Giacomettis auf exkrementelle Formen ziehen, 
von Nikotin und Kaffee ausgezehrt, man würde sich 
wenig Freunde unter Galeristen und Kunsthändlern 
machen. Dies obwohl an der „Manifesta 11“ die in Kon-
servendosen gepackte „Merda d’artista“ durch die Exkre-
mente der Zürcher Bevölkerung recycelt wurde. Ins Gi-
gantische vergrössert wird die innere Verstörung, die von 
Giacomettis Skulpturen und Notizen ausgeht, zu einem 
Spektakel der Gesellschaft. 
Der Skandal der inneren Erfahrung, der Bataille genauso 
angetrieben hat wie Giacometti, verflüchtigt sich im ge-
genwärtigen Art-Spektakel genauso wie die Spur der 
„Sphinx“ auf der Banknote – weggepustet mit dem harm-
losen Motiv von Löwenzahn, aus dem Bewusstsein ver-





von Stefan Zweifel 
STEFAN ZWEIFEL lädt in seiner Reihe „Zweifels Zwiegespräche“  
Menschen aus Literatur, Philosophie, Musik und Kunst zum Gespräch. 
Erster Gast wird am 1. November um 20:15 in der Box der Schweizer 
Theatermacher Milo Rau sein, der in vielen seiner Projekte den  
Zusammenhang von Schrecken und Schönheit erkundete. Im Schau-
spielhaus wird er im Februar die Ästhetik der Gewalt und die Kraft des 
Mitleids an einer Reprise von Pier Paolo Pasolinis Sade-Verfilmung 
















Was ruht, verliert, was sich zufrieden gibt, wird 
absteigen, wer nicht nach einer neuen Herausforde-
rung sucht, verfault. Vielleicht sind die populisti-
schen, nationalistischen Strömungen auch eine 
Reaktion auf die unausgesetzte Unruhe, in die wir als 
Wirtschaftssubjekte gestürzt werden. In einer Über-
kompensation wird das Fremde ausgeschlossen, 
damit wir einen metaphysischen, identifikatorischen 
Kern unverändert lassen können.
In der erstaunlichen Beziehung zwischen Frau 
Schmitz und ihrer Gattin Leni lernen wir eine  
Welt kennen, in der die Liebe scheinbar nichts  
mit dem Körper zu tun hat. Der Gedanke an eine  
körperlose menschliche Identität kommt uns  
heute sehr fremd vor.
Diese reine Liebe ist eine Utopie mit einem grossen 
anarchischen Potenzial, so anarchisch, dass die 
katholische Kirche sie als häretisch definiert hat. 
Eine reine Liebe braucht keine Institution, keine Ord-
nung, keine Kirche, sie braucht nur zwei Menschen, 
die sich erkennen, jenseits ihrer sozialen und sogar 
jenseits ihrer geschlechtlichen Rolle. Das Begehren 
würde sich in dieser reinen Liebe selbst genügen, es 
hätte keinen Zweck, weder die Reproduktion, noch 
die Befriedigung. Reine Liebe wäre reine Begegnung, 
ohne Absicht. Natürlich bleibt diese Vorstellung ein 
Ideal, aber ich denke, wir sollten nicht auf sie ver-
zichten. Sonst haben wir statt der reinen Liebe den 
reinen Pragmatismus. 
Barbara Frey inszeniert zum mittlerweile vierten  
Mal eine Uraufführung eines Lukas-Bärfuss-Stücks. 
Wie arbeitet ihr zusammen?
Ich scheue mich, unser Arbeitsverhältnis zu 
beschreiben. Wir sind in der künstlerischen Arbeit 
beide diskrete Menschen. Es gibt Dinge, die wir in 
Ruhe lassen. Wir lachen viel. Wir teilen ein Bewusst-
sein dafür, dass es nicht um uns, sondern um etwas 
Drittes geht, etwas, das jenseits unserer eigenen 
Ambition und unseres Gestaltungswillens liegt. Chef 
bleibt die Kunst.
Was zieht dich immer wieder zum Theater?
Theater ist alt, wahrscheinlich neben der Liebe die 
älteste Kunst. So lange es Menschen gibt, wird es 
auch das Theater geben. Theater stellt eigentlich  
nur eine Frage, diese aber umso dringlicher: Was 
geschieht mit den Menschen, wenn sie sich verwan-
deln? Damit wären wir wieder beim Anfang des 
Gesprächs.   
Nachdem wir das Stück alle gemeinsam gelesen 
haben, geht die Arbeit auf der Probebühne ohne 
dich weiter. Wie verabschiedest du dich?
Erstaunlich, dass du mir diese Frage stellst. Flau-
berts „Reise in den Orient“ beginnt mit seinem 
Abschied von der Mutter. Es ist bewegend zu sehen, 
wie Flaubert diesen Moment tagelang hinausschiebt, 
sich dann schliesslich unter grössten Qualen los-
reisst und danach tatsächlich krank wird. Mit unse-
ren technologischen Möglichkeiten können wir auch 
über Tausende Kilometer Kontakt halten, was seine 
Vorteile hat. Doch gleichzeitig fehlt uns diese Ein-
übung in das Sterben. Vielleicht schätze ich auch das 
am Theater. Es ist sehr vergänglich und lehrt uns 
Abschied nehmen. Frau Schmitz habe ich Adieu 
gesagt, sie wird sich jetzt auf den Proben in etwas 
verwandeln, das jenseits meiner Absichten lag. Und 




Regie Barbara Frey. Mit Gottfried Breitfuss,  
Carolin Conrad, Lambert Hamel, Henrike  
Johanna Jörissen, Dominik Maringer,  
Lisa-Katrina Mayer, Markus Scheumann,  
Friederike Wagner, Susanne-Marie Wrage,  
Milian Zerzawy
Premiere 22. Oktober, Pfauen
Unterstützt von der Stiftung Corymbo
„Der Wandel ist zu einem Selbst-
zweck geworden. Wohin wir uns 
entwickeln, spielt kaum eine Rolle. 
Wichtiger ist die permanente Un-
ruhe, in die wir versetzt werden.“ 
Lukas Bärfuss
In Kafkas Novelle „Die Verwandlung“ geht es um eine 
ganz andere Form der Metamorphose, zumal eine unfrei-
willige. Der Protagonist Gregor Samsa wacht eines Mor-
gens auf und sieht sich in ein Insekt verwandelt. Er kann 
sich kaum aus dem Bett bewegen, sich nicht mehr selbst 
versorgen, auch die Kommunikation mit der Familie ist 
nicht mehr möglich. Die Verwandlung in ein Tier war 
auch ein beliebtes Märchenmotiv der Romantik, bei Kafka 
steht sie für die Vereinsamung, Verformung und Zerstö-
rung des Einzelnen durch gesellschaftlichen und persönli-
chen Druck. Dabei bietet selbst die Familie keinen Schutz 
mehr vor autoritären Mechanismen, sondern ist bereits 
selbst davon infiziert. Die Verwandlung ist zugleich bitte-
res Symptom und die – mehr oder weniger bewusste – Re-
volte gegen diese Ansprüche der kleinbürgerlichen Ge-
sellschaft sowie der Rückzug aus der Familie.
 Der isländische Regisseur Gísli Örn Garðarsson findet 
in seiner Inszenierung dafür ein einmaliges Bild: Das Zim-
mer des Gregor Samsa sehen wir aus der Vogelperspek-
tive, es ist also um 90 Grad gekippt. Darin klettert Gre-
gor Samsa zwischen Bett, Stuhl und entlang der Wände, 
hängt auch mal unter der Decke. Er erzeugt damit das un-
heimliche Bild eines wuselnden, flinken Insekts, dem die 
Schwerkraft nichts anhat. Und hier kommt unser heutiger 
Ausflug ins Spiel. 
Claudius Körber bekommt heute eine erste Lektion im 
„Bouldern“, einer Form des Klettersports in niedrigen  
Hallen ohne Sicherung. Tabea Schwab ist eine auserlesene 
Lehrerin. Sie war bis vor kurzem Mitglied der Swiss- 
Climbing-Nationalmannschaft und nahm schon an Welt- 
meisterschaften teil. Auch diesen Herbst bereitet sie sich 
auf die Weltmeisterschaft in Paris vor. Unser Einführungs-
kurs beginnt mit einigen Aufwärmübungen, dann gehts 
schon an die Wand. 
ERSTE LEKTION Alle Kraft aus den Beinen nehmen! Dabei  
jeden „Tritt“ mitnehmen, sich die Wand hochschieben, 
nicht hochziehen, sonst ermüden die Arme nach kürzester 
Zeit. Dabei den Körper nah an der Wand halten. 
ZWEITE LEKTION Bei der „Eindreh-Technik“ bewegt man  
sich entlang einer gedachten Linie die Wand hoch, auf 
den Zehenspitzen dreht man den Körper immer wieder  
zurück zur Mitte. Rollenspezifisch empfiehlt Tabea  
aber eher eine andere Technik, bei der man mit weit  
gespreizten Beinen das Gewicht immer wieder von einer 
Seite auf die andere verlagert. „Sieht einfach mehr aus 
wie ein Käfer!“, lacht sie. 
DRITTE LEKTION Mit etwas Schwung kann man auch mal  
einen weiter entfernten Griff erreichen, jetzt ist auch  
Beweglichkeit gefragt. Wir fühlen uns schon wie bei 
„Mission Impossible“. 
VIERTE LEKTION Nun beginnen wir mit dem eigentlichen 
„Bouldern“ – ab jetzt sind nur noch Griffe einer be-
stimmten Farbe erlaubt. Diese sind in verschiedenen 
Schwierigkeitsgraden so angebracht, dass sie trotz  
niedriger Gesamthöhe – nicht mehr als fünf Meter – eine 
schweisstreibende Herausforderung darstellen. Wenn  
man jetzt langsam schwitzige Hände bekommt, gönnt man 
sich eine Portion Magnesium. Das weisse Pulver hält die 
Handinnenseiten trocken, damit man nicht abrutscht.  
Für die Vorstellungen später schlägt Tabea „Liquid chalk“ 
vor, eine flüssige Form von Magnesium, die länger wirkt. 
FÜNFTE LEKTION Wir wechseln von der senkrechten Wand  
zum Überhang. Hier muss man sich vorher überlegen,  
wie man die Route Griff für Griff und Tritt für Tritt meistern 
will, denn unter der Decke hängend verliert man sonst  
zu schnell die Kraft. Gerade die Muskulatur in den Unter-
armen und in den Händen muss erst stückweise aufge-
baut werden. Dafür pausiert Claudius drei bis fünf Minuten 
und versucht dann die gleiche Route nochmal. Claudius 
ist schon jetzt topfit, trotzdem wird er in den nächsten 
Monaten Stück für Stück noch sicherer werden, länger 
durchhalten und schwerere Routen klettern können. Zum 
Abschluss zeigt uns Tabea noch eine Kraftübung: Statt 
eine Route besonders schnell zu klettern, soll vor jedem 
Griff drei Sekunden pausiert werden. Spätestens jetzt 
steht uns der Schweiss auf der Stirn – Claudius vom  
Klettern und mir vom blossen Zuschauen. Hat aber auch 
niemand gesagt, dass es leicht wird, ein Käfer zu sein. 
Der Schauspieler Robert de Niro fuhr monatelang im Taxi 
durch New York in Vorbereitung auf seine berühmte Rolle  
in „Taxi Driver“. Leonardo Di Caprio biss als Vegetarier vor 
laufender Kamera in eine rohe Bisonleber für seine Rolle 
in „The Revenant“, die ihm endlich den Oscar einbrachte.  
In Hollywood glaubt man ans Method-Acting. Dabei ver-
mengt man eigene Erlebnisse mit jenen der Figur und  
reichert diese emotional an, um möglichst authentisch zu 
werden. Daraus folgt dann: je grösser die Differenz zur  
Figur, desto grösser die schauspielerische Leistung.  
Die Arbeit der Schauspieler im Repertoiretheater ist eine  
andere; Verwandlung heisst da vor allem: Wandelbarkeit. 
Claudius Körber spielt vielleicht an einem Tag den uralten 
Diener in Dürrenmatts „Der Besuch der alten Dame“,  
probt tags darauf für den insektenhaften Gregor Samsa in 
„Die Verwandlung“ und spielt am Abend den jungen Andri 
in Max Frischs „Andorra“. Die enorme Herausforderung 
seiner Arbeit liegt in der Bandbreite. Den Luxus hin- 
gegen, eine Rolle monatelang vorzubereiten, gibt es  
selten. Im Gegenteil, bereits äusserliche Veränderungen 
an Frisur und Bart müssen zwischen den verschiedenen 
Repertoirevorstellungen abgestimmt werden. Dass Claudius 
Körber dennoch schon im Sommer begann, sich auf seine 
Rolle im Dezember vorzubereiten, hat einen besonderen 
Grund.  
Der Ensemblespieler Claudius Körber spielt in Franz Kafkas „Die Verwandlung“ die  
Figur des Gregor Samsa. Und seine Vorbereitung beginnt hier: an einem Freitag-
morgen an der Bar in der Kletterhalle „Minimum“ im Kreis 4. Im Café sitzend  
blickt man schon durch grosse Fenster auf die hölzernen Wände und Überhänge  





















nach der Erzählung von Franz Kafka
Regie Gísli Örn Garðarsson   
Mit Fritz Fenne, Claudius Körber,  
Dagna Litzenberger, Isabelle Menke,  
Matthias Neukirch














































































































































































































































































































































































































































































































































































































































































































































































von Gwendolyne Melchinger 
Man muss es gesehen haben: Wie 
er als Hund leicht vornübergebeugt 
dasteht, den Kopf ein wenig schief, 
blinzelnd zu seinem Herrchen alias 
Sebastian Blomberg schaut oder 
wie er seinen Kopf an dessen Schul-
ter lehnt, sich das Ohr kraulen lässt, 
wie er winselt, neugierig schnup-
pernd herumtänzelt und den Kopf 
in die Schneemaschine hält wie in 
den Fahrtwind. André Jung vollzieht 
die Verwandlung vom Menschen- 
darsteller zum Tierdarsteller mühe-
los und leicht, als wäre es die selbst-
verständlichste Sache der Welt. Sei-
nen „Hund“ konnte man in Thorsten 
Lensings Inszenierung „Karamasow“ 
bestaunen. Eine Produktion, die in 
der letzten Spielzeit auch am Schau-
spielhaus gastierte.
„Es gibt nichts, das André nicht spie-
len kann – sei es nun Wetter oder, wie 
in unserer gemeinsamen Arbeit ,Kara-
masow‘, einen Strassenköter“, meint 
der Regisseur Thorsten Lensing. „Als 
ich ihn bei der ersten Probe bat, doch 
auch noch einen Hund zu spielen, 
nickte er bloss und machte sich an 
die Arbeit. Nicht eine Sekunde hat er 
dabei einen Hund nachgeäfft, nein, er 
hat ihn für das Theater neu erschaffen 
– und dies auf eine so kluge und eigen-
sinnige Weise, dass ich seither immer, 
wenn ich irgendwo einen Hund sehe, 
an André denken muss, und ich weiss, 
dass es nicht nur mir so geht.“ 
Es gibt immer etwas, was einem in 
Erinnerung bleibt bei seinen Figu-
ren. Mal ist es nur ein Detail, wie 
eine Geste, ein Wort, ein Blick oder 
ein Gang, mal eine bestimmte Ge-
fühlsregung, ein Charakter oder eine 
ganze Welt, die er entwirft. Verges-
sen jedenfalls kann man ihn, kann 
man seine Darstellungen nicht. 
André Jung hat an fast allen grossen 
Bühnen des deutschsprachigen The-
aters gespielt. Und fast immer sind 
es die Aussenseiter, Einsamen, Ver-
lierer, Verlorenen, Anti-Helden, die 
ihn anziehen und denen er sich mit 
Herz und Seele ausliefert. Beson-
ders mit den Regisseuren Christoph 
Marthaler, Jossi Wieler und Werner 
Düggelin verbindet ihn eine enge, 
langjährige Arbeitsbeziehung. Werner 
Düggelin, so heisst es, habe André 
Jung, nicht zuletzt durch seine Beckett-
Inszenierungen, zu dem Schauspieler 
gemacht, der er heute ist.
Er sagte einmal über ihn: „Den Jungen, 
den lieb ich. Der hat am Anfang gern 
hinten etwas gepresst gesprochen. 
Ich wollte ihn davon abbringen, sagte, 
er müsse Öl in der Stimme haben. 
Wenn’s nicht klappte, nahm ich ein 
Plakat, schrieb ‚Öl‘ drauf und hielt es 
vor ihn hin, und – siehe da – es ging – 
‚Öl‘ ist zwischen uns das Losungswort 
geworden.“
Viele Theaterarbeiten haben die bei-
den zusammen bestritten, so auch 
am Schauspielhaus, „Endspiel“, „Onkel 
Wanja“, „Der Geizige“ oder „Volpone“, 
um nur einige zu nennen. Nun haben 
die beiden wieder etwas Gemein- 
sames vor: einen Abend über Jacques 
Brel – der sich aber weniger mit der 
Musik des Chansonniers Brel be-
schäftigt, sondern mit den Texten, Er-
innerungen, Beobachtungen und Ge-
danken, die aus Interviews dieses 
unangepassten Lebenskünstlers und 
dieser vielschichtigen Künstlerexistenz 
stammen. Werner Düggelin erarbeitet 
aus Brels Worten einen Erinnerungs-
raum des Künstlers als Monolog für 
einen Schauspieler. Als die Idee zu 
diesem Projekt entstand, hatte er nur 
einen Besetzungswunsch: André Jung 
– „Das kann nur er.“
Die neue Konzertreihe im Pfauen star-
tet mit Anoushka Shankar zu einem  
fulminanten Auftakt: Die indische 
Sitarvirtuosin hat dieses Frühjahr ihr 
neuntes Album „Land of  Gold“ ver-
öffentlicht. Ihre Musik, die sich jeder 
Genrezuordnung entzieht, begeistert 
durch eine ureigene Mischung aus 
klassisch indischen und westlichen 
Klängen zwischen Weltmusik, Jazz, 
Minimal Music, Electronica und Pop. 
Der Halbschwester von Norah Jones 
und Tochter des weltberühmten 
Sitar-Gurus Ravi Shankar gelingt es 
wie niemandem sonst, der Lang-
halslaute differenzierteste Schattie-
rungen zu entlocken. Die Situation der 
Menschen, die aktuell vor Unrecht, 
Krieg und Hunger fliehen, die Suche 
des Menschen nach einem sicheren 
Ort, ist denn auch das Leitmotiv ihrer 
künstlerischen Auseinandersetzung: 
„Jeder sucht auf eigene Weise nach 
einem gelobten Land, dem ‚Land of 
Gold‘“, so Shankar.
  „ Es gibt nichts, das André nicht spielen 
kann – sei es das Wetter oder, wie in ,Kara- 






































TEXTE VON JACQUES BREL
zusammengestellt und  
übersetzt von Yves Binet 
Uraufführung
Regie Werner Düggelin. Mit André Jung
Premiere 15. Oktober, Schiffbau/Box
 • 
PFAUEN:SOUNDS
Die Konzertreihe des Schauspielhauses Zürich 
in Kooperation mit AllBlues Konzert AG: 
Vier Konzerte mit frischen Sounds  
von unkonventionellen Künstlern
Auftakt Anoushka Shankar  
22. November, Pfauen, 20:00
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            André Jung kehrt ans Schauspielhaus zurück –  
mit „Texte von Jacques Brel“ in der Regie von Werner Düggelin      
DAS KANN NUR ER
Ferdinand Schmalz beschäftigt sich in seinem neuen Stück „Der thermale Widerstand“,  
das er eigens für das Schauspielhaus geschrieben hat, mit der Wohlfühlblase, in der wir  
leben, mit Thermalbädern, Kurgästen und Bademeistern, die in den Widerstand gehen.  
Die Regisseurin Barbara Falter hat ihn zum Gespräch getroffen. 
Tatsache, dass das Stück in der Schweiz 
uraufgeführt wird, für dich eine Rolle?
Natürlich hat das Kurbad und das Kur-
Genre etwas mit der Schweiz als Kur-
land zu tun. Nicht umsonst spielt auch 
Thomas Manns „Zauberberg“ in der 
Schweiz. Gleichzeitig handelt es sich 
um Entwicklungen, die man überall be-
obachten kann. Der Wellnesstrend ist 
allgegenwärtig und auch eine gewisse 
Abschottung findet überall statt; dazu 
muss man nur die Zeitungen aufschla-
gen. Es gibt ein wahnsinniges Sicher-
heitsbedürfnis und die Tendenz, der ei-
genen Bevölkerung diese Wohlfühlblase 
vorzugaukeln, obwohl sich eigentlich 
gerade viel verändert.
In deinem Stück gibt es neben dem  
Kurpersonal auch eine Gruppe von Kur-
gästen. Sie sind die Dauergäste, die das 
Erscheinungsbild und den Tagesrhyth-
mus im Kurbad, ihrem Zufluchtsort,  
prägen. Ihre Ängste und Projektionen  
auf die Welt ausserhalb und die damit 
einhergehende Sehnsucht nach Isolation 
und Abschottung spiegeln eine Ent- 
wicklung innerhalb der europäischen  
Gesellschaften wider – man denke an  
Pegida, die AfD oder diverse Initiativen 
der SVP, die stark über die Ängste  
der Bevölkerung funktionieren.
Das Problem mit Ängsten ist: wenn man 
sich ihnen nicht stellt, werden sie diffus. 
Sich ihnen stellen, heisst Handlungen 
setzen, die etwas an der Grundsituation 
ändern. Also Strategien entwickeln, um 
mit der Angst umzugehen. Wenn man die 
Ängste dagegen verdrängt, kreiert das 
ein Level von vager Anspannung. Man 
weiss nicht mehr, woher die Angst genau 
kommt. Das macht alles nur schlimmer, 
man wird immer irrationaler und ent- 
wickelt Paranoia. Das kann man leider im 
Moment auf kollektiver Ebene recht gut 
beobachten.  
Auffällig in der Auseinandersetzung 
mit deinem Text ist auch, wie sehr das 
Setting und der Inhalt des Textes die 
Sprache durchdringt. Der exzessive Ein-
satz von Wassermetaphern – Begriffe 
wie Flut, Strom, Welle – verweist einer-
seits auf den medialen Diskurs in  
Zusammenhang mit der Flüchtlings- 
bewegung, deckt andererseits die damit 
verbundenen negativen Konnotationen 
auf und forciert die Vielschichtigkeit der 
Bedeutungen. 
Ja, ich versuche stets viel vom Setting in 
die Sprache mit hineinzunehmen, damit 
die Sprache so viel Welt wie möglich be-
inhaltet. Also Welt mit all ihren Doppelbö-
digkeiten. Das ist ja das Schöne an Thea-
ter, wenn Texte mehrere Auslegungen 
zulassen, man sprachlich einen Satz in 
die eine oder in die andere Richtung spie-
len kann. Und es gibt bei mir trotzdem 
noch eine stringente Handlung mit festen 
Figuren und einem klaren Setting. 
Wann hast du angefangen zu schreiben?
Vor etwa vier Jahren. Nach meiner Zeit als 
Regieassistent am Schauspielhaus Wien 
hatte ich eine freie Gruppe, in der wir „be-
spielbare Installationen“ umgesetzt ha-
ben. Da habe ich dann angefangen, Texte 
zu schreiben, sowohl für die Konzepte als 
auch für die Aktionen. Ich habe dann ge-
merkt, dass mich die intensive Auseinan-
dersetzung mit Sprache interessiert.
Deine Stücke werden immer wieder mit 
jenen von Werner Schwab und Elfriede 
Jelinek verglichen. In welcher Tradition 
siehst du dein literarisches Schaffen? 
Man ordnet sich natürlich schon in eine 
gewisse Tradition ein. Das hat in meinem 
Fall auch sehr viel mit sprachlichem Um-
gang zu tun, einer gewissen Skepsis an 
der Sprache. Mich interessiert es, Spra-
che so einzusetzen, dass sie sich selbst 
blossstellt, dass man genau über diese 
platten Metaphern stolpert, die dann 
aber im realen Leben gefährlich oder teil-
weise sogar tödlich werden. Es geht da-
rum, aufzudecken, wo die Sprache sich 
widerspricht, wo die Sprache auch mehr 
weiss, als man vordergründig im Ge-
brauch mitkriegt. Es gibt ein Unbe-
wusstes der Sprache, das viele öster-
reichische Autorinnen und Autoren immer 
wieder versucht haben und versuchen 
auszugraben. Gerade in der Volksstück- 
tradition gibt es da grosse Vorbilder: 
Johann Nestroy, Jura Soyfer, Karl Kraus, 
Elfriede Jelinek, darüber hinaus aber 
auch Ilse Aichinger, Peter Handke oder 
Thomas Bernhard. 
CAFÉ WEIDINGER, WIEN
Barbara Falter – Wie oft warst du schon 
in einer Therme, seit du angefangen 
hast, für dein Stück „Der thermale  
Widerstand“ zu recherchieren?
Ferdinand Schmalz – Nahezu jeden zwei-
ten Tag (lacht). Nein, so viel war es nicht, 
aber es waren schon einige Besuche. Ich 
habe die Atmosphäre aufgesaugt wie ein 
Schwamm.
 
Deine Stücke sind immer sehr geprägt 
von den Räumen beziehungsweise der 
Umgebung, in welcher du die Handlung 
ansiedelst. In „dosenfleisch“ treffen die 
Figuren an einer Autobahnraststätte  
aufeinander, „am beispiel der butter“ 
spielt in einer Molkerei, „Der thermale 
Widerstand“ in einem Kurbad. 
Die Grundidee war, sich mit der Wohl-
fühlblase zu beschäftigen, dieser Kom-
fortzone, in der wir heutzutage leben. Wir 
haben es uns behaglich eingerichtet hier 
im Zentrum von Europa. Wagt man den 
Blick darüber hinaus, wird einem erst das 
ganze Ausmass dieser Blase bewusst. In 
letzter Zeit hat diese Blase Risse bekom-
men, die unsere Illusion von Geschlos-
senheit gefährden. Gerade da ist das 
Theater gefragt, weil es auch so eine 
Blase ist, die im besten Fall andauernd 
reisst oder besser platzt und damit 
Ängste vor einer Offenheit nimmt. 
Ich hatte bei der Lektüre des Stücks  
den Eindruck, dass du mit dem Kurbad,  
dem Kurpersonal und den Kurgästen eine 
Parallelgesellschaft zeichnest. Kann das 
Thermalbad auch als ein Mikrokosmos 
verstanden werden, in dem eine Aussen-
welt gespiegelt stattfindet?
Heutzutage gibt es nur noch wenige 
Räume, die wirklich für sich stehen, 
Räume der Gemeinschaft, wie das Thea-
ter einer ist, ein Versammlungsraum, in 
dem man sich uneingeschränkt und ab- 
seits der Konsumwelt aufhalten kann – 
Räume wie Theater, Kirchen, öffentliche 
Plätze. Wo früher ein feinästeliges sozia-
les Netzwerk wucherte, fern jeder direk-
ten oder indirekten Verwertungsmaschi-
nerie, finden sich heute Durchzugsräume, 
an denen man sich nur aufhalten darf, 
solange man konsumiert. Mich interes-
sieren Räume, die, obwohl sie reale 
Räume sind, etwas Fantastisches haben, 
Orte an denen man das Gefühl hat, die 
Zeit fliesst anders. Eine lebendige Gesell-
schaft braucht Räume, in denen man sich 
der Musse hingeben kann, in denen man 
sich zweckungebunden aufhalten kann, 
in denen man neu denken kann. Gerade 
diese Räume sind heutzutage am härtes-
ten umkämpft.
„Der thermale Widerstand“ ist ein Auf-
tragswerk des Schauspielhauses Zürich. 
Wie kam es zu dieser Zusammenarbeit?
Der Erstkontakt erfolgte über die Auto-
rentheatertage, über diesen Wettbewerb 
hat man sich mit meinen Texten auseinan-
dergesetzt. Anschliessend gab es im Rah-
men eines Autorenabends eine Lesung 
meiner Texte in der Kammer. Daraufhin 
folgten Gespräche mit der Dramaturgie 
über eine weitere Zusammenarbeit und 
wir kamen auf das Thema Widerstand.
In deinem Stück fungiert Hannes, der 
neue, ambitionierte Bademeister, als 
eine zentrale Figur. Ausgangsmaterial 
für diesen Charakter war unter anderem 
das Buch „Der totale Widerstand“ von 
Hans von Dach. Wie bist du auf dieses 
Buch gestossen, was hat dich daran  
interessiert?
Am Anfang haben wir nachgedacht, 
was Widerstand heutzutage sein kann. 
Wo kippt Widerstand? Zufällig habe ich 
dieses Buch eines Schweizer Majors im 
Hinterkopf gehabt, der zusammenge-
fasst hat, was Widerstand für jeder-
mann – es heisst ja im Untertitel „Klein-
kriegsanleitung für jedermann“ – ist.
Die Schweiz nimmt eine spezielle 
Position innerhalb der Wohlfühlblase  
Europa ein, eine Wellnessoase inner-
halb der Wellnesszone, die zu disku-
tieren besonders vor dem Hintergrund 
der aktuellen Debatte rund um  
Masseneinwanderungs- und Durch-
setzungsinitiative durchaus relevant be-









Regie Barbara Falter. Mit Klaus Brömmel-
meier, Fritz Fenne, Dagna Litzenberger 
Vinet, Lena Schwarz, Siggi Schwientek, 
Jirka Zett 
Premiere 17. September, Pfauen/Kammer
Unterstützt vom Österreichischen  
Kulturforum Bern
FERDINAND SCHMALZ 
Der Autor Ferdinand Schmalz, geboren 
1985, gewann mit seinem ersten Stück 
„am beispiel der butter“ 2013 den  
Retzhofer Dramapreis. Es folgte eine Ein-
ladung zu den Mülheimer Theatertagen 
„Stücke 2014“ und die Zeitschrift  
„Theater heute“ wählte seinen Text zum 
„Stück des Monats“ (April 2014). Im  
Rahmen der Autorentheatertage Berlin 
wurde sein zweites Stück „dosenfleisch“ 
in der Spielzeit 2015/16 am Wiener  
Burgtheater uraufgeführt. „Der thermale  
Widerstand“ hat Ferdinand Schmalz für 
das Schauspielhaus Zürich geschrieben.
BARBARA FALTER
Die Regisseurin Barbara Falter, geboren 
1983, studierte Theater-, Film- und  
Medienwissenschaft und Vergleichende 
Literaturwissenschaft in Wien und Aix- 
en-Provence. Während des Studiums  
absolvierte sie zahlreiche Regieassistenzen 
u. a. bei Felicitas Brucker, Georg Schmied-
leitner, George Tabori und Nicolas Liautard. 
Von 2013 bis 2016 war sie Regieassisten-
tin am Schauspielhaus Zürich, wo sie 
u. a. mit Barbara Frey, Herbert Fritsch und 
Sebastian Nübling zusammenarbeitete.  
Die Inszenierung von „Der thermale Wi-
derstand“ ist ihre erste Regiearbeit.
Die Schweiz  
                  als Kurbad
  „ Natürlich hat das 
Kur-Genre etwas mit 
der Schweiz zu tun. 
Nicht umsonst spielt 
auch Thomas Manns 
‚Zauberberg‘ in der 
Schweiz.“  Ferdinand Schmalz
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DIE BÜHNENBILDNERIN
Die Bühnenbildnerin entwirft ein 
kleines Miniaturmodell. Sie hat auch 
eine Miniaturskizze gemacht. Eigentlich 
könnte sie diese auch am Computer 
entwickeln, doch der Stolz der Bühnen-
bildnerInnen ist es, dies von Hand zu 
machen. Diese Modelle werden exakt 
so gemacht, wie es dann in Wirklichkeit 
sein muss. Viele der Details werden 
immer wieder neu gemacht, bis sie  
gefallen… Die echten Requisiten und 
Bühnenelemente machen die Hand- 
werker in der Werkstatt im Schiffbau. 
Für die Proben werden Anfertigungen 
gemacht, so, wie sie dann auch im 
Original sein werden.
DIE KOSTÜMBILDNERIN
Auch die Kostümbildnerin Eva Karo-
bath war an der Bauprobe beteiligt. 
Grobe Vorstellungen der Kostüme hat 
sie bereits, aber Anita Lang von der 
Schneiderei kann noch nicht mit Nä-
hen beginnen, weil sie die Grösse der 
Schauspieler und Schauspielerinnen 
noch nicht kennt. Die Schneiderei näht 
nicht immer alles neu, sondern ändert 
auch alte Kostüme ab. Dies macht man 
aber nur nach längerer Zeit, denn der 
Zuschauer würde sonst merken, dass 
das Kostüm öfter benutzt wird.
Unsere beiden Jungreporter Anezka (11) und Lorenzo (11) sind Schtärneföifi-Fans und haben das Team des diesjährigen  
Familienstücks „Der Teufel mit den drei goldenen Haaren“ vor der Premiere im Herbst vorab bei der sogenannten Bauprobe 
besucht und interviewt. Ein Mittag im Schauspielhaus. 
In einer düsteren Zeit regierte ein grau-
samer König das Land ausbeuterisch 
und hundsgemein… Zu dieser Zeit spielt 
die Geschichte „Der Teufel mit den drei 
goldenen Haaren“. Dies ist die Grund-
lage für das Stück im Schauspielhaus, 
von dessen Bauprobe wir berichten.
DIE REGIE WEISS, WAS SIE WILL
Es besteht noch kein richtiges Stück, 
aber die Regisseurin Meret Matter weiss 
genau, was sie will, und das erzählt sie 
den anderen Beteiligten an der Bauprobe. 
Das heisst, eine Bauprobe ist nichts an-
deres als eine Probe ohne Schauspieler, 
nur mit den nötigen Requisiten, die  
getestet werden müssen. Eine solche 
Probe wird schon etwa drei bis vier  
Monate vor der Premiere durchgeführt.
DER TEUFEL MIT DEN  
DREI GOLDENEN HAAREN
nach einem Märchen der Gebrüder Grimm
Regie Meret Matter  
Mit Live-Musik von Schtärneföifi
Premiere 12. November, Pfauen
Unterstützt von Credit Suisse
EINE PROBE 
           ganz ohne Schauspieler von Anezka Hrdina und Lorenzo Trincia
JUNGREPORTER ANEZ




Schtärneföifi ist die Band, die im Thea-
ter singt, aber auch mitspielt. Beim Ge-
spräch haben wir erfahren, dass sie 
sehr, sehr gerne Theater spielen und 
dass sie unterschiedlich viel Zeit brau-
chen, um ein Lied zu schreiben. 
Hier ein Auszug aus dem Interview: 
Spielen Sie gerne Theater? Ja, wir 
lieben Theater, Tanz und einfach alles 
Drum und Dran! Gefällt Ihnen die Ge-
schichte? Vor allem die neue, moderne 
Version gefällt uns! Wie lassen Sie sich 
inspirieren? Das ist ganz unterschied-
lich, manchmal bei den Kindern oder 
im Wald, im Hallenbad… Es fällt uns 
immer wieder ein neuer Songtext ein! 
Spannend wäre es gewesen, zu hören, 
wie die Musik tönt, die sich die Band 
zu diesem Stück ausgedacht hat!
FARBEN IN DER GESCHICHTE
Wie am Anfang beschrieben, be-
herrscht ein düsterer König das Land. 
Seine Farben sind vor allem Schwarz 
und Grau und keine anderen Farben.  
Im Gegensatz zum Teufel, bei dem auch 
Schwarz herrscht, doch auf eine bunte 
Art. Einzig die Prinzessin trägt ein rotes 
Kleid mit pinken Schuhen. Wir sind sehr 
gespannt, wie dies dann auf der Bühne 
wirkt und hoffen, dass das Stück ein 
voller Erfolg wird. 
SCHATTENTHEATER
Das Team weiss noch nicht einmal, wer 
die Schauspieler sein werden, doch ist 
es sich mehrerer Details sehr bewusst! 
Zum Beispiel bei einem Schattenspiel, 
das die Regisseurin einbauen möchte. 
Bei der Bauprobe lief das so ab: Sibylle 
von Schtärneföifi musste hinter einen 
weissen Vorhang gehen. Dort musste 
sie tanzen, um die Grösse des Schatten- 
bildes zu bestimmen. So wurde das 
Schattenspiel genau geprüft und er-














welche Fährten verweist der Begriff „Ereig-
nis“, wenn ich ihn im einen Falle verwende – 
im anderen hingegen nicht? Was ich sehe – 
das Tier im Gehege, das Tier im Wald – ist 
nahezu identisch. Warum die unterschiedli-
che Wirkung, die unterschiedliche Wertung? 
Der Hirsch im Gehege hat keine Wahl. Sein 
Aufenthaltsort ist nicht das Resultat einer 
Kette freier Entscheidungen. Er ist dort, wo 
man ihn hineingezwungen hat. Da hat er zu 
sein, da hat er zu bleiben. Er unterliegt der 
Kontrolle, er untersteht einem Zwang. Ich 
weiss, wo ich ihn finde. 
Anders das Reh im Wald: es hat Möglichkei-
ten, es hat einen Spielraum, es geht seiner 
Wege – und wenn es sich mir zeigt, wenn es 
plötzlich auftaucht, in meinem Gesichtsfeld, 
in meinem Leben, dann gehorcht dies kei-
nem Drehbuch, dann ist dies kein Programm-
punkt innerhalb eines langweiligen Meetings; 
es ist überraschend, es ist ein Ereignis. Das 
Reh will mich nicht treffen – und selbst, wenn 
es das wollte: es könnte es nicht wollen. Und 
ich kann das auch nicht. 
Gewisse Philosophen haben behauptet, 
dass gewisse Handlungen nur dann mög-
lich sind, wenn sie Ereignisse sind. Hand-
lungen wie: Gestehen, Schenken, Ver-
geben und Versprechen. Rührt mich ein 
Geständnis also vor allem dann, wenn ich 
es nicht erwarte? Geht mir ein Geschenk 
dann nahe, wenn ich nicht damit rechne? 
Habe ich Vergebung erst dann verdient, 
wenn ich sie nicht mehr zu erhoffen wage? 
Und – um mich noch näher an die Sache 
Ich lebe in Zürich. Genauer: in Wipkingen. 
Meine Joggingstrecke schlängelt sich um den 
Käferberg. Manchmal komme ich oberhalb 
des Waidspitals am Gehege der Damhirsche 
vorbei. Und da stehen sie: einige Schritte 
von mir entfernt, nur ein Maschendrahtzaun 
zwischen mir und ihnen und ihre Felle leuch-
ten in der Morgensonne. Bleibe ich stehen? 
Bin ich begeistert? Nein. Ich würdige sie kei-
nes Blickes und renne weiter in den Wald hi-
nein: der Weg wird schmaler jetzt, Büsche 
links und rechts, dann eine Weggabelung, ich 
gehe nach links, der Wald wird dunkler und 
auf einmal höre ich neben mir ein Knacken, 
drehe meinen Kopf und bleibe – wie ange-
wurzelt – stehen: ein Reh! Wahnsinn! 
Aber warum ist ein Reh in freier Wildbahn 
ein Ereignis, während der Damhirsch im Ge-
hege dies nicht ist? Auf welche Spuren, auf 
 • 
DAS GELÜBDE
von Dominik Busch 
Uraufführung
Ein junger Arzt legt in einem abstürzen-
den Flugzeug ein Gelübde ab: Wenn er 
den Absturz überlebt, wird er für immer 
in seine Krankenstation in Afrika zurück-
kehren. Er überlebt. Und das ominöse 
Versprechen, obwohl nicht unter Eid 
oder Zeugen abgegeben, wird für  
ihn zu seiner inneren Bestimmung –  
zum Unverständnis aller.
Regie Lily Sykes. Mit Christian  
Baumbach, Henrike Johanna  
Jörissen, Miriam Maertens,  
Milian Zerzawy 
Zürcher Premiere 24. November,  
Pfauen/Kammer
Koproduktion mit dem Deutschen  
Theater Berlin
serung – Tim überlebt. Doch während des 
Absturzes ist mit dem jungen Mann etwas 
geschehen: er hat sich geschworen, dass 
er, wenn er überlebt, zurück in das afrikani-
sche Krankenhaus geht, aus dem er gerade 
kommt – für den Rest seines Lebens. 
Diese Geschichte lässt mich nicht los, weil ich 
sie nicht verstehe. Wenn Tim nicht religiös ist, 
wem hat er dann sein Gelübde gegeben? Sich 
selbst? Und ist sein Schwur verpflichtend? 
War er aufgrund der Panik nicht einfach unzu-
rechnungsfähig? Hat er aus Zwang gehandelt 
oder aus freien Stücken? Oder jenseits dieser 
Unterscheidung? Auf welche Spur führt uns 
sein Gelübde? Hat es Rehaugen? Ich weiss 
es nicht. – Ich geh � jetzt joggen. 
heranzupirschen – rührt mich ein Verspre-
chen vor allem dann, wenn ich es gar nicht 
eingefordert habe, wenn es mich – und alle 
Betroffenen – überrascht, wenn es plötzlich 
neben mir aus den Büschen springt – kurz: 
wenn es ein Ereignis ist? 
Solch einen ereignishaften Moment erlebt 
Tim, die Hauptfigur in meinem Stück „Das 
Gelübde“. Der junge Arzt hat sein Leben hier 
in der Schweiz – im Land der längsten Eisen-
bahntunnel der Welt – „aufgegleist“. Er wohnt 
zusammen mit seiner Verlobten; die Hochzeit 
ist nur eine Frage der Zeit. Den guten Job in 
einer Klinik hat er auf sicher. Mit den Eltern 
versteht er sich gut, mit den Schwiegereltern 
ebenso; er und seine Freundin wollen Kin-
der. Doch bevor es dazu kommt, geht er für 
fünf Monate in ein Krankenhaus in einer afri-
kanischen Grossstadt. Auf dem Rückweg in 
die Heimat, zurück in sein altes Leben, gerät 
das Flugzeug über dem Mittelmeer ins Tru-
deln und droht abzustürzen – erst im letzten 
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DOMINIK BUSCH
Der Schweizer Dramatiker, Jahr-
gang 1979, studierte Germanistik 
und Philosophie in Zürich und 
Berlin sowie Schlagzeug, Per- 
kussion und Kontrabass an der  
Jazzschule Luzern. Seit 2002 
schreibt er eigene Texte und  
Theater-stücke. 2012/13 nahm  
er am Dramenprozessor am  
Theater Winkelwiese teil, 2014 
war er Stipendiat beim Forum 
junger Autoren bei der Biennale  
Wiesbaden. Seit der Spielzeit 
2016/17 ist Dominik Busch Haus-
autor am Theater Basel.
  „ Das Geheimnis gehört 
zur Struktur des Ereignis-
ses. Nicht das Geheimnis 
im Sinne des Privaten, 
des Klandestinen oder des 
Verheimlichten, sondern 
das Geheimnis im Sinne 
dessen, was nicht er-
scheint.“ Jacques Derrida
34
Der Schweizer Autor Dominik Busch gewann mit seinem Stück „Das Gelübde“ 
den diesjährigen Stückwettbewerb der Autorentheatertage am Deutschen Theater  
Berlin, wo es in Lily Sykes’ Regie seine Uraufführung erlebte. Die Inszenierung ist 
ab November in Zürich zu sehen. Hier schreibt Dominik Busch über die rätselhafte 
Wirkung von Ereignissen.
Ein Essay von Dominik Busch
Seit dem ersten Workshop mit Flüchtlingen haben sich die 
Dinge für mich verändert. Es ist wie die Transformation 
von einer blossen Erfahrung zu einer neuen Arbeits-
methode. Meine Arbeit wurde zu einer Recherchereise 
und ich war bereit, in diese Welt einzutauchen. In diesen 
Workshops liegt eine spezielle Energie in der Luft. Noch 
nie zuvor hatte ich eine so starke Kraft gespürt. Die  
Teilnehmerinnen und Teilnehmer verfolgen den grossen 
Wunsch, ihre eigenen Geschichten zu erzählen, ihre 
Gefühle auszudrücken und sich auszutauschen. Sie wol-
len sich mit ihren dunklen Erinnerungen auseinanderset-
zen und sie möchten zugleich neue Erinnerungen schaf-
fen. Und sie suchen nach einer neuen, anderen Zukunft. 
Wenn ich in diesen Workshops arbeite, geben mir alle 
diese Gefühle den Eindruck, dass ich eine ehrliche 
Arbeit mache in einer Welt voller Gewalt und Kriminalität. 
(Mudar Alhaggi)
 
„Gegenwärtig kann man in der Arbeit mit Flüchtlingen 
nicht zwischen künstlerischer und humanitärer Arbeit un-
terscheiden.“ Das sagte uns die EDA-Mitarbeiterin Heba 
Hage-Felder beim Abschlussgespräch des ersten Work-
shops von „FUTURE STAGES“ in Beirut im vergangenen 
Jahr. Es war der Beginn eines einjährigen Schreibprojekts 
für Flüchtlinge aus Syrien im Libanon. Die Teilnehmerin-
nen und Teilnehmer hatten zuvor mit Mudar Alhaggi in an-
deren Workshops gearbeitet, die er während zwei Jahren 
in diversen Flüchtlingscamps im Libanon durchgeführt 
hatte. Wir hatten uns bei einem Workshop, den ich für Au-
toren aus dem arabischen Raum in Alexandria leitete, ken-
nengelernt. Das war 2011, im Jahr der Revolutionen in Tu-
nesien, Ägypten und Syrien. 
Vier Jahre später starteten wir in Beirut „FUTURE 
STAGES“ mit dem Ziel, Grundkenntnisse des dramati-
schen Schreibens zu vermitteln. Bald zeigte sich, dass die 
Stoffe in der eigenen Biografie zu finden waren. Die Teil-
nehmerinnen und Teilnehmer lernten, ihre Erlebnisse als 
Geschichten zu sehen – und arbeiteten mit ihren Erlebnis-
sen, als wären sie Geschichten. So bot die Schreibarbeit 
die Möglichkeit, die Lebensrealität und die damit verbunde-
nen Gefühle zu fiktionalisieren. 
In „OUR STORIES“ am 
Schauspielhaus Graz im 
Frühsommer 2016 arbeite-
ten wir mit Jugendlichen 
zwischen vierzehn und acht-
zehn Jahren: unbegleiteten 
jungen Flüchtlingen aus Sy-
rien und Afghanistan sowie 
jungen Grazerinnen. Bald 
kristallisierten sich gemein-
same Themen heraus, die um Ängste und Wünsche 
kreisten und wir fanden heraus, dass es in diesen Ge-
schichten eigentlich um Einsamkeit und Verlust geht, 
um den existenziellen Wert von Beziehungen und Fami-
lie. Diese jungen Menschen befinden sich in einer Le-
bensphase, in der sie sich in einem Spannungsfeld zwi-
schen Ablösungswunsch und Trennungsangst bewegen. 
Oft entscheiden sich die jungen Syrer und Afghanen ge-
gen den Willen der Eltern für die Flucht – und sehnen 
sich danach umso stärker zurück zur Familie und den 
Freunden. 
Ich habe in den Workshops in Beirut und Graz die Men-
schen kennengelernt, über die viel in den Medien be-
richtet wird. Ich habe erfahren, wie wichtig es ist, zu-
zuhören. Wie wichtig es ist, die eigene Geschichte 
erzählen zu können. Ich habe erlebt, was abstrakte Be-
griffe wie „empowerment“ und „capacity building“ kon-
kret bedeuten. Und ich habe gesehen, wie diese jungen 
Menschen in einer äusserst prekären Lebensphase mit 
Stolz und Staunen auf ihre geschriebenen Geschichten 
schauen, auf der Bühne oder in gedruckter Form. 




Ein Schreibprojekt für Menschen  
aus dem arabischen Raum 
Mit Mudar Alhaggi und Erik Altorfer
Herbst 2016, Pfauen/Kammer
Der syrische Autor Mudar Alhaggi, Dramatiker und Dramaturg, initiierte und leitete mehrere Schreib-
workshops mit Flüchtlingen im Libanon, Deutschland und Österreich. Er lebt mittlerweile in Berlin.  
Im Herbst 2016 wird er am Schauspielhaus Zürich erstmals einen solchen Workshop mit Flüchtlingen 
aus dem arabischsprachigem Raum in der Schweiz geben. Daraus sollen Texte entstehen, die am 
Schauspielhaus präsentiert werden. Mudar Alhaggi gibt die Workshops gemeinsam mit dem Drama-
turgen Erik Altorfer, der hier von den Erfahrungen aus den bisherigen Workshops berichtet.
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«Ein poeti sches, 
berührendes Werk mit 
bezaubernder Musik.» 
Le Journal du Dimanche
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Ich treffe Fabian in der Schiffbaukantine 
zum Zmittag, wo er mir von seinen An-
fängen unter Marthaler am Schauspiel-
haus erzählt. Den Schiffbau gab es da 
erst seit knapp einem Jahr. Es war 
schwierig, einzuschätzen, was es an 
Technik brauchte und man war erstmal 
überfordert mit der neuen Situation. 
Man muss sich vorstellen, dass man 
damals noch mit VHS-Videokassetten 
gearbeitet hat und noch keine Video- 
abteilung existierte. 
 „Es war eine spannende Zeit“, sagt 
Fabian lächelnd. „Es gab eine tolle Auf-
bruchsstimmung Richtung Zürich West.“ 
Er beschreibt, wie alles neu war: der 
Staub, der Dreck vom rohen Schiffbau- 
Beton war überall präsent und wurde mit 
herumgeschleppt, verteilt und auch ein-
geatmet. Die Infrastruktur wurde Schritt  
für Schritt ausgebaut. „Jetzt erst haben 
wir eine moderne Technik, die mit ande-
ren Häusern mithalten kann.“ Das Be-
wusstsein für die neuen technischen 
Möglichkeiten und Anforderungen sowie 
dafür, dass eine gute Tonanlage klang-
lich wirklich einen Unterschied macht, 
musste erst geschaffen werden. 
− 17:15 − 
Zwei bis drei Stunden vor der Vorstel-
lung von „Andorra“ in der Box startet 
Fabian die Tonanlage für seine Video- 
kollegin, damit sie Testläufe machen 
kann. Den beiden kommt eine zentrale 
Rolle in der Produktion zu, da ein 
grosser Teil der Figuren per Videoein-
spielungen auf das Bühnenbild projiziert 
wird. Inmitten seiner digitalen Welt mit 
Knöpfen, Lämpchen und Monitoren, hat 
Fabian eine kleine Ablage, die eigens für 
das Textbuch installiert ist. Auf der rech-
ten Seite des Buches steht der gespro-
chene Text der Figuren und auf der lin-
ken Seite hat er von Hand geschrieben, 
welches Mikroport wann wie laut einge-
stellt und welche Zuspielung wann ge-
startet wird. Nun testet Fabian jedes 
Mikroport einzeln. Zusätzlich tragen alle 
drei Schauspieler einen „Knopf im 
Ohr“, oder wie Fabian es nennt: ein 
„In-Ear“. In der Inszenierung treten die 
Spieler mit Figuren aus dem Video in 
Dialog – in diesen Szenen hören sie 
über Funk ihre eigene Stimme, was 
ihnen hilft, im Dialog mit den Figuren 
im Video das Timing einzuhalten. Nun 
legt Fabian vier Mikroports und vier 
In-Ear-Geräte bereit. Jeweils vier Stück 
für drei Schauspieler? Dazu später.
 Für die Vorstellung werden die Ge-
räte von der Maske montiert. Bei den 
Proben hingegen übernimmt der Ton-
techniker diesen Job. „Häufig wird un-
terschätzt, dass du als Verantwortlicher 
für den Ton mehrere Funktionen in ei-
ner Person vereinst: Wo die Beleuch-
tung einen Beleuchtungsmeister hat, 
der sagt, was zu tun ist, einen Stellwer-
ker, der die Lichtstimmung program-
miert, und einen Beleuchter, der alles 
einrichtet, gibt es beim Ton für alle Auf-
gaben meistens nur eine Person.“ Das 
führt dazu, dass der Tontechniker dau-
ernd auf der Bühne vom Lautsprecher 
zum Tonpult, vom Tonpult zum Musiker 
oder vom Musiker zu den Schauspie-
lern läuft. 
− 18:40 −
Wir gehen nun auf die Bühne. Fabian 
legt drei In-Ears und drei Mikroports für 
die Maske bereit. Ein Mikroport, das 
vierte, legt er als Reserve auf die Seiten-
bühne. Fabian zeigt mir die Lautspre-
cher, die im Bühnenbild zusätzlich nebst 
der Hauptbeschallung installiert wurden. 
Durch gezielte Ansteuerung dieser  
Lautsprecher kann der Eindruck unter-
stützt werden, dass der Ton jeweils  
aus der Richtung kommt, wo das  
zugehörige Video projiziert wird. Und 
schliesslich gibt es im Boden drei in- 
stallierte Lautsprecher. Diese bewirken, 
dass die Zuschauer in den vorderen  
Rängen nicht das Gefühl haben, die 
Stimmen und der Sound kämen nur von 
oben. Das Wissen um solche akusti-
schen Gesamtaspekte ist Teil des Know-
hows, das die Tontechnik bei der Vor- 
bereitung des Stücks einbringen muss. 
Früher wurden ihre Einwände oft  
ignoriert – heute ist das Bewusstsein für  
ihren Berufsstand enorm gewachsen. 
 „Wie reagiert denn das Publikum auf 
eure Arbeit?“, frage ich Fabian auf dem 
Rückweg nach oben. Die ernüchternde 
Antwort: „Die häufigste Rückmeldung 
vom Publikum ist, dass es zu laut oder zu 
leise war.“ Solche Rückmeldungen 
nimmt Fabian sehr ernst. Aber auch po-
sitive Reaktionen bekommt er. Häufig 
merken die Zuschauer bei „Andorra“, wie 
viel Technik hinter dem Gezeigten steckt, 
und zeigen dies, indem sie beim Applaus 
zur Technik-Galerie hochschauen und 
ihnen ein Lächeln zuwerfen.
− 19:20 − 
Wieder zurück auf der Galerie gibt 
Fabian das vierte In-Ear-Gerät János 
Buchwardt, dem Souffleur. Sollte eines 
der Geräte der Schauspieler während 
des Stücks ausfallen, kann dieser ihnen 
so die richtigen Einsätze zum richtigen 
Zeitpunkt geben. 
− 19:35 −
Fabian prüft nun, ob jeder Lautsprecher 
läuft und checkt die Signalquelle der 
Ton- und Videoeinspielungen. Dann be-
ginnt der Soundcheck mit den Schau-
spielern. Bei der Begleitmusik für das 
gesungene Duett scheint alles zu laufen, 
nur der Hall fehlt noch. Diesen muss 
Fabian wie auch die Lautstärke der  
Mikrofone von Hand steuern, da es von 
Abend zu Abend unterschiedliche Klang-
verhältnisse gibt, auf die er eingehen 
muss. Die Ohren sind das wichtigste 
Arbeitsinstrument des Tontechnikers. 
Weitere Einstellungen hat Fabian direkt 
im neuen digitalen Mischpult einpro-
grammiert. Sechs bis acht Tonspuren 
sind für die laufenden Videoeinspielun-
gen reserviert. „Hoffentlich bekommen 
wir ab dem Sommer das gleiche Misch-
pult im Pfauen“, sagt er. „So können wir 
vermeiden, dass wir bei der Übernahme 
des Stücks auf die Pfauenbühne im  




–    FABIAN
  KUBELIK
von Sandra Suter 
Fotos von Nikkol Rot
 →
Fabian Kubelik  
mit einem Laut- 
sprecher aus dem 
Bühnenbild von 
„Nathan der Weise“
Fabian Kubelik gehörte zu den ersten, die damals den neuen 
Beruf des Tontechnikers offiziell gelernt haben. Er ist einer 
von 15 Kollegen aus dem Team der Ton- und Videoabteilung. 
Sobald er irgendwo auftaucht, verbreitet er gute Laune.  
Der 45-jährige Familienvater arbeitet am Schauspielhaus 
schon seit 14 Jahren. „Das ging schnell“, meint er und ist 
selbst etwas überrascht. Doch was macht ein Tontechniker  
im Theater? Ich habe Fabian im Juni einen Tag lang begleitet.
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Von woher kamen Sie zu der Vor-
stellung ins Schauspielhaus? Ich bin 
vom Kanton Aargau gekommen. Die 
Anfahrt per Zug war unspektakulär. 
Ich kenne das Haus und somit kann 
ich nicht über einen ersten Eindruck 
berichten. Im Sinne eines immer 
wiederkehrenden Eindrucks möchte 
ich aber unbedingt bestätigen, dass 
ich den Schiffbau einen fantasti-
schen Ort finde und hoffe, dass die 
Stadt sich diesen Bau auf lange Zeit 
wird leisten, ihn erhalten und be-
treiben können.
Kannten Sie das Stück vorher? Ich 
kenne das Stück und habe auch 
schon diverse Aufführungen gese-
hen. Die erste mit etwa 12 Jahren im 
Sommertheater in Winterthur. Ich 
denke, man sollte den Plot kennen. 
Ob man auch das Stück (wieder) le-
sen soll, kann meines Erachtens 
nicht generell bejaht werden; dies, 
weil die Umsetzung eines Stücks 
auch markante Veränderungen auf-
weisen kann, die vielleicht irritieren, 
wenn man am Originaltext klebt. 
(Diese Bemerkung hat aber bei der 
Produktion des Schauspielhauses 
keine Bedeutung.)
In welcher Stimmung waren Sie in 
dem Moment, als im Zuschauerraum 
das Licht ausging? Mit Blick auf das 
interessante Bühnenbild war ich in 
gespannter Erwartung dessen, was 
geschehen würde.
Haben Sie während der Vorstellung 
gelacht und wenn ja, worüber? Ich 
kann mich nicht erinnern, gelacht zu 
haben. Das Stück bietet ja auch kei-
nen Raum für Heiterkeit oder gar 
Fröhlichkeit. 
Finden Sie, dass die Aufführung et-
was mit Ihnen zu tun hat? Mein per-
sönliches Gefühl zu diesem Stück in 
dieser Aufführung ist ein gewisser-
massen „subkutanes“ in dem Sinne, 
dass das, was zum Ausdruck kommt, 
unter die Haut geht und irgendwie 
betroffen macht. 
Hätten Sie Lust, das Bühnenbild zu 
betreten? Nein, ich möchte das Büh-
nenbild nicht betreten. Ich möchte 
nicht Platz nehmen im Stück. Ich 
finde meine Position als Zuschauer 
(und beobachtender Mitwisser) die 
richtige.
Wie zufrieden waren Sie mit dem 
Publikum? Es war ein aufmerksa-
mes, waches Publikum.
Haben Sie sich nach der Vorstellung 
über das Stück unterhalten? Oder ha-
ben Sie auf dem Heimweg noch über 
− 20:15 −
Auf das Lichtzeichen der Inspizientin 
spielt Fabian die erste Musikeinspielung 
ab. Das Stück beginnt. Ich versuche ge-
nau zu beobachten, was er macht. Zu-
erst passiert nichts und wenn dann  
plötzlich eine Änderung hörbar wird, ge-
schieht das so unauffällig und routiniert, 
dass ich als Aussenstehende fast nichts 
davon bemerke. Man kann sich kaum 
vorstellen, dass die ganzen Bilder, das 
Licht, die Musik, die Videoeinspielun-
gen, die als perfekte Illusion in Inter-
aktion mit den Schauspielern das Pub-
likum unten mitreissen, von hier oben 
so still erzeugt und gesteuert werden! 
Ich frage Fabian, was ihm besonders 
gut gefällt an seinem Job. Er mag es, 
Herausforderungen anzunehmen und 
Lösungen für Probleme auszutüfteln. 
„Es ist die abwechslungsreiche Arbeit, 
die mir gefällt. Keine Produktion ist wie 
die andere, nie gibt es dieselbe Kon- 
stellation der Leute im Regieteam und 
im Ensemble. So entsteht immer wieder 
eine neue Dynamik und es wird nie 
langweilig.“
− 22:00 −
Die letzten Sätze der weiblichen Haupt-
darstellerin werden ganz ohne Ver- 
stärkung oder Toneinspielung gespro-
chen. Als ich zu Fabian hinübersehe, 
brennt an seinem Pult kein Lämpchen 
mehr und kurz darauf ertönt der 
Applaus. 
≈ ANDORRA Pfauen
siehe auch Seite 41
≈ NATHAN DER WEISE Pfauen
Ins Theater  
mit          Maya    
Pfrunder
Wiederaufnahmen
Die Rechtsanwältin Maya Pfrunder ist passionierte 
Theaterbesucherin und dem Schauspielhaus Zürich 
seit vielen Jahren als Zuschauerin und „Freundin“ 
verbunden. Zudem ist sie Präsidentin der Stiftung 
Corymbo, die dem Schauspielhaus ein treuer 
Begleiter und Förderer ist. Wir haben ihr nach dem 
Premierenbesuch von „Andorra“ einige Fragen 
gestellt. 
etwas nachgedacht, das mit der 
Aufführung zu tun hatte? Ja, das 
habe ich. Ein Freund hat  im Schwei-
gen/Verschweigen von Andris Her-
kunft ein tragisches Muster im Le-
ben seiner Frau erkannt. Mich hat 
die Art und Weise fasziniert, wie 
das Stück auf diesem Bühnenbild, 
auf diesem Gebirge von Andorra, 
inszeniert war. Es bot Raum für alle 
Begegnungen und alle Rückzüge 
und selbst das Weisseln – eine wie-
derkehrende Aussage und Hand-
lung im Stück – erhält ein unerwar-
tet funktionales Element, indem es 
die „Filmfenster“ für alle weiteren 
Figuren (bis auf eine) freilegt, die in 
das Geschehen eingreifen. Eine 
überzeugende, starke Umsetzung 
mit gerade mal drei Schauspielern!
Welche Frage würden Sie dem Re-
gieteam dieser Aufführung gerne 
stellen? Ich habe keine spezifische 
Frage an das Regieteam, wäre aber 
gerne mal bei einer Probe dabei.
Welches Stück würden Sie gerne 
das nächste Mal am Schauspiel-
haus sehen? Es werden am Schau-
spielhaus viele interessante Stücke 
zur Aufführung gebracht; gerade 
auch die kommende Spielzeit prä-
sentiert sich wieder stark. Ver-
schiedene bekannte Regisseure 
und Regisseurinnen nehmen sich 
unterschiedlichster Themen an. 
Ich werde möglichst viele Auffüh-
rungen besuchen und freue mich 
darauf.
ANDORRA von Max Frisch
Regie Bastian Kraft. Mit Henrike Johanna Jörissen, Claudius Körber, Susanne-Marie Wrage  
16./19. September / 17./25./28. Oktober, Pfauen  
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A BÜHNE FREI FÜR MICK LEVČIK! 
von René Pollesch / Regie René Pollesch.  
Mit Nils Kahnwald, Sophie Rois, Marie Rosa 
Tietjen, Jirka Zett und einem Sprechchor
B NATHAN DER WEISE
von Gotthold Ephraim Lessing / Regie Daniela 
Löffner. Mit Christian Baumbach, Ludwig  
Boettger, Gottfried Breitfuss, Klaus Brömmel-
meier, Benedict Fellmer, Robert Hunger-Bühler, 
Julia Kreusch, Elisa Plüss, Johannes Sima
C DER BESUCH DER ALTEN DAME   
von Friedrich Dürrenmatt / Regie Viktor Bodó.
Mit Klaus Brömmelmeier, Benedict Fellmer, 
Gerrit Frers, Philippe Graff, Christian Heller, 
Henrike Johanna Jörissen, Claudius Körber,  
Julia Kreusch, Matthias Neukirch, Nicolas Rosat, 
Friederike Wagner, Amine Yacoubi, Milian 
Zerzawy
D PIANO FORTE 
Über das Abschweifen der Gedanken beim 
Hören der Musik von Ruedi Häusermann
Komposition und Regie Ruedi Häusermann.
Mit Christian Baumbach, Fritz Fenne, Rahel 
Hubacher, Johannes Sima, dem Kukuruz 
Quartett (Philip Bartels, Duri Collenberg,  
Simone Keller, Lukas Rickli) und einem Chor
E DIE ZEHN GEBOTE
nach dem Filmzyklus „Dekalog“ von Krzysztof 
Kieślowski und Krzysztof Piesiewicz, in einer 
Bearbeitung von John von Düffel / Regie Karin 
Henkel. Mit Hilke Altefrohne, Christian Baum-
bach, Gottfried Breitfuss, Jean Chaize, Carolin 
Conrad, Fritz Fenne, Nils Kahnwald, Rea Claudia 
Kost, Dagna Litzenberger Vinet, Lena Schwarz, 
Vreni Urech, Friederike Wagner, Milian Zerzawy
4342
„WIR TEILEN ETWAS, 
DAS GRÖSSER  
IST ALS DEIN ODER 
MEIN LEBEN.“ 
Im Stück „King A – eine Ode an jedes Ritterherz“ erwecken fünf Schauspielerinnen 
und Schauspieler die Geschichten um König Artus und seine Ritter der Tafelrunde zum 
Leben. Regisseur Theo Fransz und Bühnen- und Kostümbildnerin Mareile Krettek trafen  











„Wir teilen etwas, dass grösser ist …“
44 45
PETRA FISCHER Im Stück ist Artus über-
zeugt: „Beim Königsein geht es nicht 
um dich oder mich, es geht um ein 
ganzes Land.“ Und tut sich daher 
schwer mit der Entscheidung, diese 
Macht zu übernehmen. Er fragt: „Was 
ist wirklich wichtig?“ Was denkt ihr?
THEO FRANSZ Mir imponieren Politiker 
oder andere „Machtinhaber“, die  
Visionen entwickeln, die über die 
eigene Person, über die Wahlperiode, 
die Amtszeit hinausreichen. Die  
Dinge in Angriff nehmen, von denen 
man weiss, dass man das Ergebnis 
selbst vielleicht nicht mehr miterleben 
wird. So etwas anzustossen, auf den 
Weg zu bringen…
MAREILE KRETTEK Aber genau das ist 
doch so schwer, denn heute hat man 
mehr und mehr das Gefühl, dem  
Weltgeschehen ausgeliefert und unter-
worfen zu sein.
FRANSZ Ja, wir haben es mit riesigen 
Verschiebungen von Macht zu tun. Es 
scheint immer, als ob alles von aussen 
bestimmt ist.
FISCHER Wie kommt es, dass es trotz-
dem Menschen wie Artus gibt, die ihren 
Träumen folgen und darin aufgehen?
FRANSZ Das Entwerfen von Träumen ist 
das Eine. Aber gleichzeitig stellt sich 
doch die Frage: Was bin ich bereit, 
dafür einzusetzen? Wie bereite ich mich 
dafür vor? Wie ertüchtige ich mich für 
das, was ich anstrebe? Dass ich Macht 
und damit auch Verantwortung über-
nehme, fordert doch gleichzeitig, dass 
ich weiss, was das bedeutet, was es 
fordert und was dazugehört.
FISCHER Artus ist sich sehr unsicher 
über seine Bestimmung, er zweifelt,  
er zögert. Er hat Angst vor der Macht. 
Sein Bruder Kai will die Macht, um  
sich unabhängig zu machen und seine 
Ideen durchzusetzen. Artus dagegen 
versucht, mit der Macht anders um- 
zugehen, sie nicht für sich allein zu 
behalten, sondern sie zu teilen.
KRETTEK Macht zu teilen zeugt irgendwie 
von Grösse.
FRANSZ Und geteilte Macht ist auch eine 
geteilte Verantwortung. 
KRETTEK Aber wie schafft man es, dass 
auch andere Mitsprache und Beteili-
gungsmöglichkeiten bekommen? Jedes 
Zusammenleben bringt Konflikte und 
Auseinandersetzung, da Menschen 
verschiedene Ansichten haben.
FRANSZ Aber genau das bringt sie auch 
weiter. Jeden einzeln sowie auch die 
Gruppe. Widerstand, Opposition erfor-
dern ein Überprüfen des eigenen Stand-
punktes, immer wieder.
FISCHER Demokratie erweist sich sowohl 
historisch als auch im Stück als eine 
sehr verletzbare Form, die nur ent-
stehen und bestehen kann, wenn Men-
schen bereit sind, selbst Verantwortung 
zu übernehmen, statt sie an andere zu 
delegieren. 
FRANSZ Dazu gehört aber auch die Fähig- 
keit, verlieren zu können, Niederlagen, 
Rückschläge einstecken zu können. 
FISCHER „Dann doch wieder aufstehen. 
Hochkommen. Zurückschlagen. Das 
heisst wirklich siegen.“ – sagt der 
Spieler von Lanzelot.
KRETTEK Aber das Fallen und „Wieder- 
Aufstehen-Können“ ist heute, wo alles 
auf Perfektion ausgerichtet ist, gesell-
schaftlich nicht akzeptiert. Wer ist da 
bereit zum Engagement, wenn die 
Gefahr des Scheiterns besteht?
 
FRANSZ Demokratie ist immer ein Pro-
zess und nie statisch. Alle Beteiligten 
wachsen mit ihren Erfahrungen. Und es 
ist immer ein langer, ein sehr langer 
Weg. Aber ich denke, keine andere 
Gesellschaftsform beinhaltet diese  
Möglichkeit zum Wachsen, Verändern, 
Entwickeln. In dem Moment, wo du 
einzelne oder ganze Bevölkerungs-
gruppen ausschliesst, beschneidest du 
sowohl dich als auch die Gemeinschaft.
KRETTEK Das bedeutet aber auch, dass 
ich meine Meinung nie zurückhalte, 
sondern mich einbringe und beteilige, 
also auch erkennbar werde. Das hat 
dann auch etwas mit Mut zu tun.
FRANSZ Ja, etwas zu tun, auf die Gefahr 
hin, angreifbar zu werden, ist mutig. 
Das setzt ein bürgerliches, ein auf die 
Gemeinschaft orientiertes Denken und 
Engagement voraus. 
FISCHER Merlin ist dafür ein gutes Bei-
spiel. Statt Vorschriften zu geben und 
deren Erfüllung einzufordern, nimmt  
er Artus mit auf einen Weg, begleitet 
und ermutigt ihn. Wir sehen, was eine 
Gesellschaft leisten muss, welche 
Anstrengungen es braucht, wirklich 
demokratisch zu sein. 
FRANSZ In unserer Welt, in der die Ver-
unsicherung immer grösser wird, ist es 
auch zunehmend schwieriger, Demo-
kratie zu verteidigen. Für mich aber ist 
das die einzige Möglichkeit, verschie-
dene Kulturen, Meinungen, Erfahrungen 
zusammenzubringen. 
FISCHER Bei der Gestaltung einer demo-
kratischen Gesellschaft scheint mir der 
Gedanke wichtig, dass es – wie Artus 
sagt – dabei um etwas geht, „das  
grösser ist als dein oder mein Leben“. 
KRETTEK Jeder Mensch braucht Möglich-
keiten, seinen Beitrag zum Ganzen 
leisten zu können. Dann kann er wahr-
genommen werden, kann Spuren hinter-
lassen, die hinauswirken über seine 
eigene Lebenszeit.
FRANSZ Dieser Weg ist mühsam und  
beinhaltet auch Irrwege. Sich davon  
nicht abhalten zu lassen, sondern  
Erfahrungen zu sammeln und weiter-
zumachen, ist die Herausforderung,  
die wir annehmen müssen.
KING A
Eine Ode an jedes Ritterherz 
nach einer Idee von Inèz Derksen 
Schweizerische Erstaufführung
Regie Theo Fransz. Mit Robert  
Baranowski, Judith Cuénod, Tim  
Czerwonatis, Josef Mohamed, 
Fabian Müller
Premiere 13. September  
Theater der Künste / Bühne A
Eine Produktion des Jungen 
Schauspielhauses. In Kooperation 
mit der ZHdK – theaterderkunste.ch
ANTIGONE
Theater im Gespräch 
zu „Antigone“ und „King A“ 
28. September, 19:00–20:00 
Treffpunkt Schiffbau/Foyer
DOGVILLE
Wie wollen wir zusammenleben?  
Diskussionsveranstaltung  
zu „Dogville“, 4. Oktober,  
20:00–22:00, Pfauen/Foyer
Theater im Gespräch  
zu „Dogville“ und „Homo faber“  
25. Oktober, 19:00–20:30 
Treffpunkt Schiffbau/Foyer
Fremdsein auf der Bühne  
zu „Dogville“ und „Andorra“  
25. Oktober/15. November,  
jeweils 19:30-21:00, Uni Zürich- 




22. September, 19:00–20:30,  
Treffpunkt Schiffbau/Foyer
Theater im Gespräch 
zu „Dogville“ und „Homo faber“ 




30. November, 19:00–20:30, 
Treffpunkt Pfauen
Spielclub für SeniorInnen 
„Verwandlungen“ 
November – Februar
Theater im Gespräch zu  
„Die Verwandlung“ und 
„In/Formation“, 10. Januar,  




7. Oktober, 19:00–20:30 
Treffpunkt Schiffbau/Foyer
Theater im Gespräch zu 
„Frau Schmitz“ und „Die grüne Katze“, 
8. Dezember, 19:00–20:30, Treffpunkt 
Schiffbau/Bühneneingang
DER TEUFEL MIT DEN 
DREI GOLDENEN HAAREN
Inszenierungseinblick 
9. November, 13:30–15:00 
Treffpunkt Pfauen/Foyer
Theater im Gespräch 
zu „Der Teufel mit den drei 
goldenen Haaren“ und 
„Der Josa mit der Zauberfiedel“  
4. Februar, 16:00–17:30 
Treffpunkt Schiffbau/Foyer
ANDORRA
Fremdsein auf der Bühne  
zu „Dogville“ und „Andorra“ 
25. Oktober/15. November 
jeweils 19:30–21:00, Uni  
Zürich-Zentrum. In Kooperation  
mit der Volkshochschule Zürich
KING A
Theater im Gespräch zu 
„King A“ und „Antigone“ 
28. September, 19:00–20:00, 
Treffpunkt Schiffbau/Foyer
Spielclub 10+ 
26. Oktober bis 9. April
Von der Legende zum Bühnenstück 
11. Oktober, 18.30–20:00, Haus 
Bärengasse. In Kooperation mit der  
Volkshochschule Zürich
Künstlergespräch mit dem Regisseur 
und SchauspielerInnen, 18. Oktober, 
18:30–20:00, Haus Bärengasse. In 
Kooperation mit der Volkshochschule 
Zürich
„Mehr als Zuschauen“ bietet Ihnen, unserem Publikum, Gelegenheit, sich in Diskussionen und Begegnungen  
aktiv mit den Produktionen des Schauspielhaus Zürich auseinanderzusetzen. Informationen und Angebote finden Sie  





Di bis Sa 11 – 18 Uhr
Shop online
ch.oska.com
Nachlass –  
Pièces sans personnes
Eine szenische Installation von Rimini Protokoll
Kooperation des Théatre Vidy-Lausanne und  
des Schauspielhauses Zürich
Was bleibt? Ein eindringliches  
Memento mori.
Es scheint, als hätten wir nie so intensiv  
über Vergänglichkeit und Tod, Zeit und Ewig-
keit nachgedacht wie zu Beginn des 21. Jahr-
hunderts. „Nachlass“ ist ein Theaterstück 
ohne Menschen und spielt in Räumen, in 
denen der Tod zum Hauptdarsteller wird. Die  
Menschen, die sich in diese Räume einge-
schrieben haben, sind präsent, gerade weil 
sie nicht mehr da sind. Die Räume, die von 
den Zuschauern erkundet werden können, 
sind mit glücklichen und schmerzhaften Erin-
nerungen gefüllt, in ihnen wurde über den  
Tod nachgedacht, gelacht und geschwiegen.
7. bis 12. November, Schiffbau/Box
Der Kirschgarten
von Anton Tschechow
Produktion von Thorsten Lensing
Verdichtete Emotionen –  
Das ist Ursina Lardis Kunst.
„Schon vor zehn Jahren hat  
sie in J.M.R. Lenz � dramati-
schem Entwurf ‚Catharina von  
Siena‘ die Hauptfigur in diese 
Mischung gestürzt. Und auch 
damals war Thorsten Lensing 
der Regisseur, der jetzt wieder 
– wie seit Jahren gemeinsam 
mit seinem Regiekollegen Jan 
Hein arbeitend – einen Abend 
mit hoher emotionaler Dichte 
geschaffen hat.“ (NZZ)
18./19. Dezember, Pfauen



















































































Die diesjährige  
Gastspielreihe bringt  
Arbeiten aus Berlin,  
Lausanne, Graz und  
Riga nach Zürich:  
Zwischen November 
2016 und Februar 2017 
sind auf den Bühnen  
des Schauspielhauses 
Inszenierungen  
von Rimini Protokoll, 
Thorsten Lensing,  
Nikolaus Habjan,  
Alvis Hermanis und  
Milo Rau zu Gast. 
Gastspielreihe
Mitleid. Die Geschichte 
des Maschinengewehrs
von Milo Rau, Produktion der Schaubühne  
am Lehniner Platz Berlin
Die Brennpunkte der heutigen Zeit – 
Wo sind die Grenzen unseres Mitleids, 
wo die Grenzen des europäischen 
Humanismus?
„‚Mitleid‘ ist ein verstörender Abend, 
der mit einfachen Gewissheiten  
aufräumt. Aufwühlend auch dank der 
grossartigen Darstellerinnen. Das 
Stück ist nicht nur Anklage. Gerade 
wenn es die moralischen Ambiva-
lenzen der hilflosen Helfer aus-
leuchtet, wird es zum Appell für 
Menschlichkeit.“ (Der Tagesspiegel)




Volkstheater Wien, Übernahme  
vom Schauspielhaus Graz
Die Erfolgsproduktion des genialen 
Puppenspielers Nikolaus Habjan zu 
Gast in Zürich! 
„Die Inszenierung, an Stummfilm- 
zeiten gemahnend, handelt mit 
Behauptungen des Grusels, die  
mit leibhaftigen Schauspielern allein 
heute kaum mehr zu halten wären. 
Das geisterhafte, beängstigende 
Eigenleben der Puppen, ihre stets 
leicht glasigen Augen, die eruptiven, 
vom Taumel der bevorstehenden Tat 
ungelenken Bewegungen und Defor- 
mierungen beglaubigen Sekunde um 




Koproduktion des Neuen Theaters Riga und  
Baryshnikov ProductionsRegie und Idee  
Alvis Hermanis Mit Mikhail Baryshnikov
Der einstige Startänzer, Choreograf 
und Schauspieler Baryshnikov zollt 
seinem Freund und Nobelpreisträger 
Joseph Brodsky in einem berührenden 
Soloabend Tribut.
„Es ist die wichtigste und persönlichste 
Arbeit meines Lebens. Wichtiger als 
meine Tanzkarriere oder andere Theater-
projekte. Denn es ist eine viel verletz-
lichere, intimere Arbeit, da Joseph und 
ich eng befreundet waren.“ – „Es ist ein 
Wiedersehen von mir mit Brodsky. Eine 
theatralische Reise durch alle Schaf-
fensperioden anhand von Gedichten.“ 
(Barsyhnikov im Interview mit der NZZ)















Welche Rolle  
spielt Engagement?
Nur wer hinter den Kulissen starke Partner hat, kann auf der Bühne glänzen.
Deshalb unterstützen wir das Schauspielhaus Zürich seit dem Jahr 2000 als Partner.
credit-suisse.com/sponsoring
24030_215x290_SchauspJour_KuE_d.indd   1 01.03.16   13:07
50
≈ Journal im Abo 
Das Journal des Schauspielhauses können  
Sie abonnieren. Wollen Sie die Proben- 
berichte, Essays, Künstlerporträts und  
Kolumnen immer direkt bei Erscheinen 
nach Hause geschickt bekommen?  
Das Journal erscheint dreimal pro Spielzeit, das Abo 
kostet 12 Franken. schauspielhaus.ch/journalabo
Impressum journal 
Oktober / November / Dezember 2016 
Redaktionsschluss 29. August 2016
Abonnement  
Das Journal erscheint 3x jährlich und 
kann gegen einen Unkostenbeitrag von 
12 Franken pro Jahr unter schauspiel-
haus.ch abonniert werden. 
Herausgegeben  
von der Schauspielhaus Zürich AG 
Zeltweg 5, 8032 Zürich 
Intendanz Barbara Frey
Redaktion  
Christine Ginsberg (Bildredaktion),  
Amely Joana Haag, Andreas Karlaganis, 
Gwendolyne Melchinger, Irina Müller, 
Sandra Suter, Karolin Trachte 
(Redaktionsleitung)
Korrektorat  
Johanna Grilj, Daniela Guse,  
Annika Herrmann-Seidel,  
Sandra Suter, Karoline Trachte
Gestaltung  
Caroline Grimm
Druck Speck Print AG, Baar
Auflage 15’000
Das Journal wird unterstützt von der  
Hulda und Gustav Zumsteg-Stiftung.
≈ Warum ist Zürich, wie es ist?
Pop-up-Stores und Vernissagen? Das offensichtlich Hippe 
ist nicht immer auch das Spannendste. Ein tolles Erlebnis ist 
ein Besuch im Baugeschichtlichen Archiv am Neumarkt – 
dort kann man sich das Modell von Alt-Zürich um 1800 an-
schauen, erfährt, welche architektonischen Visionen es für 
die Stadt gibt und gab. Man bekommt Schlüssel und Tipps 
zu tollen Stadtrundgängen an verborgene Ecken, zum  
Beispiel in die Abwassergräben im Niederdorf, wo man  
zwischen den Häusern durchgehen kann, aber auch Teile 
des Kastells und andere Gebäude der Stadt besichtigt.  
Matthias Neukirch, Schauspieler
K U LT U R T I P P S  A U S  D E M  S C H A U S P I E L H A U S  Z Ü R I C H
Was bewegt Zürich? 
Ensemblemitglieder fragen nach. 
Lisa-Katrina Mayer:
„Bahnhofstrasse, ausverkaufte 
Oper und Apéro riche  
versus Brocki, Rote Fabrik und  
Hausbesetzung – Zürich ist  
voller Widersprüche – was macht 
Zürich für dich aus?“
Nachgefragt bei:
Marc Blickenstorfer





Teilbereiche eines grossen Gan-
zen? Zürich ist für mich so gross, 
weil es so klein ist. Obwohl fast 
kein Raum mehr zur Verfügung 
steht, bietet die Stadt Platz für bei-
nahe alles. Man muss ihn sich oft 
selber nehmen, aber immerhin ist 
das in aller Regel gestattet. Alles 
ist da, doch oft sieht man es nicht 
auf den ersten Blick. Zürich ist be-
schaulich, überschaubar. Es man-
gelt an nichts, trotzdem beschwe-
ren wir uns gerne. Dies führt im 
besten Falle zu Antrieb und Ver- 
besserung. Wir betrachten vieles 
als Selbstverständlichkeit; Reflexion 
ist nicht unsere Stärke. Wir sind 
nett und charmant und schaffen 
es oft nicht, dies zu zeigen. Gerne 
bereisen wir neugierig und stolz 
die Welt, entdecken Neues, finden 
viele Dinge (wahns-)innig toll … 
kaum zu Hause, belächeln und ver-
urteilen wirs. Obwohl Erfolg meist 
verdächtig ist – seine kommerzielle 
Seite ist der Samen der spriessen-
den Pflanze, die alte Mauern ein-
reisst und Platz für Neues, zu-
nächst oft Ideelles schafft – bis sie 
sich selber erdrosselt, dann eines 
Tages, in irgendeiner Form, wieder 
manifestiert – ihre Früchte in un-
sere Gesellschaft von Neuem hin-
einkatapultiert. Der langen Rede 
kurzer Sinn: Zürich ist perfekt un-
perfekt, das ist für mich das offene 
Geheimnis dieser Stadt – es ist 
schön hier.
                          
Marc Blickenstorfer, Anwalt, Präsident der 
Bar & Club Kommission, ist nicht wegzudenken 
aus dem Zürcher Kultur-, Gastro- und Nachtleben 
– von Mascotte bis Frau Gerolds Garten.
Lisa-Katrina Mayer, seit 2014 fest im Ensemble 
des Schauspielhauses Zürich, stammt aus Stutt-
gart und lebt seit 4 Jahren in Zürich.
≈ Wie wollen wir zusammenleben?
Diskussionveranstaltung zu „Dogville“
Ob auf dem Dorf oder in der Stadt, in Dogville oder Zürich, Menschen leben zusammen –  
aber wie? Das offenbart sich in „Dogville“, als die Fremde Grace auftaucht. Und in Zürich?  
Immer mehr Vereine, Organisationen und Gemeinschaften probieren solidarische Lebens-  
und Wirtschaftsmodelle jenseits des Mainstreams aus – wir nehmen die Produktion  
„Dogville“ zum Anlass, gemeinsam mit unserem Publikum, den Produktionsbeteiligten und 
Zürcher Initianten solcher Projekte, am 4. Oktober um 20:00 im Pfauen/Foyer zu fragen:  
Wie wollen wir zusammenleben? Anne Britting, Theaterpädagogin
Eingezogen – Dogville in Zürich

